﻿1 Introducere în studiul Istoriei artei 1 2 Legătura dintre gând şi imagine Arta nu cunoaşte nici frontiere geografice, nici limite temporare, ci îşi confundă originile, existenţa şi durata cu cele ale societăţilor omeneşti, îmbrăcând aspecte diferite, variabile şi dificil de constrâns în limite permiabiale, manifestările artistice îşi regăsesc numitorul comun în simbolistica formelor şi simbolurilor Arta este prezentă în toate domeniile culturii şi cunoaşterii, încercarea de cuprindere a acestui domeniu imens face absolut necesară multiplicarea abordărilor Printre acestea, tot ceea ce examinează organizarea socială imaginal, limbajul, ştiinţele şi tehnicile ocupă un loc esenţial într-un ansamblu în care istoria deţine rolul fundamental În ceea ce priveşte abordarea estetică a artei, în primul rând, trebuie să se ţină seamă de anumite principii, cum ar fi cele legate de gen, stil, materie şi conţinut iconografic În ciuda presiunilor legate de artă în ultima perioadă se fac simţite noi căutări artistice ajungându-se până la forme digitale de creaţie 1 3 Specificul artei Arta este proprie omului; nu este surprinzător faptul că dintotdeauna, după exemplul altor activităţi speculative, arta ia servit omului la construirea propriei imagini şi la situarea sa în timp şi spaţiu Începând cu secolul XV şi mergând până în secolul XIX a triumfat imitarea vizibilului şi ordinea clasică care avea criterii ce deveniseră deja canoane academice, ordine care impregnează atât de puternic cultura încât se pune semnul egal între frumos şi operele lui Leonardo da Vinci sau Peter Paul Rubens Se uită prea uşor însă, faptul că aceste categorii sunt fluctuante, spre exemplu: o icoană bizantină sau o marcă africană, un desen din paleolitic sau o ceramică grecească sunt considerate opere de artă din cu totul alte motive decât un tablou de Pablo Picasso Ceea ce deosebeşte, sunt destinaţia, semnificaţia şi felul producerii Practicile colecţiilor sau ale muzeelor şi cele ale conservării continuă să creeze prăpastie între o operă de artă şi mediul în care a apărut ea Practic, îndepărtând opera de artă de sursa sa îi este schimbată destinaţia, este fetişizată, este transformată doar într-un obiect de delectare, care îi perturbă funcţia originală şi care nu serveşte la alt ceva decât la orgoliul şi egoismul deţinătorului Această neânţelegere anacronică apasă puternic asupra artei recente apreciată ca nefiind conformă normei umaniste O caracteristică proprie operelor de artă singularizează o istorie a formelor care de-a lungul timpului a produs neâncetat efecte asupra altor opera de artă, acest fapt este redus îndeobşte în mod simplist la influenţe Spre exemplu Cubismul lui Cezare, se originează în Impresionismul lui Cezare, iar acesta în Impresionismul lui Eugene Delacroix, iar acesta în principiul lui Rubens 1 4 Cronologia Istoriei artei În toate lucrările de Istorie a artei există obiceiul de-ai clasa începând din Renaştere pe artişti şi operele lor după perioade, stiluri sau mişcări artistice Vom întâlni, în special, în secolele XIX – XX din ce în ce mai multe isme Dacă aceste categorii estetice constituie repere comode şi pot pune în discuţie probleme serioase, în acelaşi timp ele provoacă probleme false şi necesită explicaţii care uneori sunt îndoielnice Spre exemplu: noţiunea de baroc stabilită în contextul secolului al XVII –lea, se vede uneori extinsă în mod curent la perioada Antichităţii hellenistice, la stilul Rococo, la Salvador Dali, astfel ea pierzându-şi mare parte din semnificaţia originală În ceea ce priveşte stilul, dese ori conţinutul explică titlul şi nicidecum învers Spre exemplu: Realismul, termen pe care Gustave Courbet l-a ales pentru a-şi defini maniera, a căpătat ulterior diverse alte semnificţii, conceptual fiind îmbogăţit cu noi sensuri şi noi forme de exprimare artistică Impresionismul tinde să reducă la un numitor comun maniere foarte diferite cum ar fi cele ale lui Edouard Manet şi Edgar Degas Cubismul, se poate regăsii din diverse subperioade: ce-a reprezentată de Cezare Anumite noţiuni cum ar fi cele de conservatorism sau revoluţie, în ceea ce priveşte trecerea unui artist de la o perioadă la alta, de la un concept la altul, ele au fost deseori supuse unor suspiciuni istoriografice sistematice ( Cezare – Impresionism/Cubism) Istoriografia artei a fost întotdeaună preocupată de explicarea raporturilor, respectiv rupturilor conceptuale în ceea ce priveşte actul creaţiei artistice Spre exemplu: Fra Angelico nu va fi considerat un gotic întârziat şi nicidecum un reprezentant al Renaşterii; Cazimir Malevici – a fost revoluţionar, poate în politică dar rămâne suprematist în pictură De asemenea trebuie să precizăm faptul că în artă nu există progres, ci mai degrabă există diferenţe de formulă a expresiei finale; astfel sistemul de reprezentare al Renaşterii nu putem afirma că este superior celui medieval, nu putem afirma faptul că, spre exemplu, concepţia antropogentistă este superioară concepţiei egocentriste Arhitectonica Partenonului, de exemplu, scoate în evidenţă concepţia statică a unei construcţii, la fel de bine cum o scoate în evidenţă şi turnul Efelle, unde în schimb, ingineria fierului permite o estetică mai clară Dimensiunea din care ar trebui privită arta este inevitabil legată de sistemul comparativ, ceea ce în istorie se traduce prin metoda critico-analitică Prin istorie, arta capătă o explicaţie a operelor prin ele însele A privi arta în afara istoriei, e ca şi cum ai încerca să cunoşti lumină fără a cunoaşte întunericul În general, cronologia artei e următoarea: plecând de la marile perioade ale dezvoltării societăţii omeneşti, arta se divide în funţie de mai mulţi factori de istorie pe subdiviziuni temporare, personale, statistice şi conceptuale 1 5 Spaţiile artei Din punct de vedere geografic nu pot fi trasate graniţe precise între zonele de creaţie artistică Curente şi şcoli au existat în locuri diferite, dar dimensiunea grafică, imagistică a şcolii sau a curentului respectiv nu a variat din cause geografice Se ridică acum poblema comentariului unei opera de artă, adică în ce măsură cuvântul poate surprinde idea din spatele unei opera de artă În înţelegerea unei opera de artă trebuie ţinut cont de cuvânt, la fel cum orice cuvânt are fără îndoială, o reprezentare imaginară a lucrului pe care-l evocă Aici intervine problema titlului unei opere de arta care dă întotdeauna un semn clarificator respectivei opere Chiar şi formula fără titlu aduce astfel de clarificări Auguste Renoir declara că: tabloul trebuie să iasă în lume fără dadaca sa În ceea ce priveşte istoriografia artei, prima tentativă de constituire a unei istorii a artei aparţine lui Giorgio Vasari datează din 1550, atunci când a scris vieţile celor mai însemnaţi pictori, scluptori etc Lucrarea lui Giorgio Vasari este indispensabilă pentru cercetarea istoriei artelor de până la el, unele informaţii, însă, ilustrează puncte de vedere personale şi raportarea autorului la arta vremii sale Arta este dincolo de toate un produs al imaginaţiei, o aşa numită “casa mentale” cum spunea da Vinci Spre deosebire de Artele Vechi, Arta Contemporană a explorat noi căi, noi posibilităţi oferite de materiale care până acum erau respinse şi care nu constituiau suport pentru adevărata artă 2 Începuturile artrelor plastice: Preistoria La începuturile evoluţiei umanităţii, arta nu a reprezentat o preocupare fundamentală Realizările artistice ţineau mai mult de domeniul utilităţii Perioada preistoriei a fost împărţită, din punct de vedere chronologic, în funcţie de materialul din care erau confecţionate uneltele Realizările artistice ale acestei epoci au ţinut de gradul estetic al uneltelor, dar nu numai În epoca paleolitică, oamenii trăiau mai mult în cete care migrau în funcţie de modificările climatice, de relief, faună şi floră În această epocă, omul şi-a cioplit unelte din piatră, fără a le şlefuii prin aşa-numita tehnică de miez De asemenea, ulterior s-a dezvoltat şi tehnica lamelară, tehnică ce consta în desprinderea din piatră a unor lame/fâşii/aşchii Uneltele confecţionate din silex se împărţeau în două mari categorii: străpungătoare şi tăietoare Uneltele nu aveau mâner, fiind întrebuinţate, în special, pentru vânat Principalele activităţi ale omului paleolitic au reprezentat şi modelele artistice distincte; cum omul trăia în peşteri, acolo s-au găsit şi primele dovezi de realizări artistice Cele mai cunoscute sunt peşterile din munţii Cantabrici, cum este cea de la Altamira, peşterile din văile Doldonei şi Garonei: Lascaux, peşterile din Franţa: Trois frairs, Caji Natal din Africa de nord Pe pereţii peşterilor s-au găsit pictate cu oxizi minerali, mâini colorate în roşu sau alb şi animale: bizoni, reni, cai Acestea reprezintă primele forme de gravură şi pictură Gravurile erau executate cu un obiect ascuţit, probabil din silex, pe pitră sau oase, în special pe os de corn de ren şi pe dinţi de mamut Tot acum, omul primitive, a modelat din pământ reni, bizoni şi mamuţi creeând astfel primele sculpturi Vedem astfel că primele forme ale artei primitive reprezentau imitarea realului Animalele sunt reprezentate fugind sau păscând, în cirezi sau isolate, apărându-se, luptându-se între ele sau murind În picturile parietale ale paleoliticului oamenii nu apar reprezentaţi, decât rar şi mascaţi de la brâu în sus cu piei de animale În neolitic apar şi scene de vânătoare şi/sau dans Primele monumente arhitectonice au fost menhirele, formate din pietre mari, isolate în peisaj sau aliniate laolaltă cu multe altele, fie în linie dreaptă, fie în semicerc Cele mai cunoscute sunt cele de la Carnac din nordul Franţei Dolmenele au fost construite din câte două pietre mari, lungi, înfipte în pământ şi aşezate vertical deasupra lor având o altă piatră aşezată orizontal Cele mai cunoscute sunt cele de la Stonehenge din Anglia Din punct de vedere al cronologiei efective a artei, putem spune că arta începe la nivelul anului 40 000 î Hr în perioada glaciaţiunii Würn În epoca pietei noi uneltele sunt realizate din piatră cioplită şi apoi şlefuită şi prezintă mânere Viaţa mult mai stabilă a perioadei neolitice a condus la organizarea oamenilor în ginţi şi triburi Acum se produce o neolitizare care va contribui la transformarea principalelor ocupaţii umane din pescuit şi vânătoare în agricultură şi creşterea animalelor De asemenea, oamenii nu mai trăiau în peşteri, ci au realizat primele tipuri de locuinţă – bordeiul şi coliba Bordeiul era o încăpere săpată în pământ şi acoperită tot cu pământ Coliba era reprezentată de o construcţie împletită din nuiele, având forma unui coş, trunchi de con, aşezat cu suprafaţa mai mare pe pământ Intrarea se făcea printr-o mică deschizătură pe unde ieşea şi fumul de la vatră Tot în această perioadă apare şi arta decorativă, ea manifestându-se sub formă de ornamete aplicate pe unelte, vase sau arme, semnificând diverse simboluri cultice, fie desemnând proprietatea cuiva Tot acum apar şi podoabele, evident cu rosturi simbolice Un interes deosebit l-au acordat oamenii neolitici ceramicii, acum apar primele vase de pământ, la început fiind realizate cu mâna, fără ajutorul roţii şi nearse în cuptoare, ci uscate la soare În consecinţă, pereţii nu aveau formă regulată şi aveau un grad de rezistenţă scăzut Pentru a le conferi soliditate, oamenii au amestecat pământul cu paie Realizând că uscarea la soare nu le conferă rezistenţă, oamenii au început să ardă vasele în vetre fierbinţi, acoperindu-le cu cărbuni aprinşi În funcţie de nevoile sale, omul a creat, ca obiecte ceramice, castroane, străchini, talere, vase mari pentru păstrarea seminţelor şi urne funerare Capacele acestor urne erau ornamentate În epoca bronzului armele, uneltele şi podoabele s-au făcut dintr-un amestec de aramă şi cositor, ceea ce presupunea un proces de gândire superior În această epocă se dezvoltă, prin urmare, meşteşigurile, automat acest lucru ducând la dezvoltarea artelor, deoarece era nevoie ca uneltele şi armele, podoabele şi sculpturile să devină mai atrăgătoare, prin urmare, mai valoroase ca preţ Tocmai de aceea obţinerea acestor produse a necesitat noi metode şi tehnici de ornamentaţie Apar acum decoraţiuni în formă de figure geometrice, zig-zaguri, împletituri Pentru a pute creea aliajul numit bronz era nevoie de tipare de lut, care reprezentau negativele obiectelor din bronz În epoca bronzului s-au turnat foarte multe obiecte de podoabă, cele mai frecvente fiind brăţările pe care războinicii le purtau la mînă ori la picior, uneori avănd asupra lor chiar şase, şapte brăţări asupra lor De asemenea foarte frecvente sunt lănţiţoarele, diademele, broţele, paftalele şi agrafele Din punct de vedere al ceramicii se poate vorbi în acestă epocă de o perfecţionare a formei, stilului, tehnicii de producţie şi tipologia vaselor O revoluţie la nivelul culturii materiale s-a produs în momentul descoperirii minereului de fier, dat fiind faptul că fierul se prelucrează mult mai uşor decât bronzul, descoperirea metelurgiei fierului a reprezentat un pas esenţial în apariţia a ceea ce numim Epoca Antichităţii Calsice Minereul de fier înroşit în foc, la o anumită temperatură, poate lua forme diferite fără a mai fi nevoie de topire, ca procedeu, ci doar prin lovire De asemenea este o epocă în care creşte foarte mult producţia de arme, ceramica însă, se simplifică, aceasta şi datorită faptului că este inventată roata olarului 3 Arta Antichităţii 3 1 Arta Egiptului Antic Aşa cum afirma părintele istoriei: Egiptul este un dar al Nilului, lucru care s-a văzut în toate domeniile vieţii egiptene, de la agricultură până la artă Climatul secetos al Africii de nord a împins triburile pastorale ale epocii neolitice în căutarea apei şi păşunilor către oazele fertile din regiunea Nilului În aceste oaze s-a dezvoltat o civilizaţie ale cărei urme la nivelul picturii rupestre se observă şi astăzi Picturile neolitice din oazele Nilului sunt foarte asemănătoare cu cele din Levantul iberic şi cu cele din munţii Saharei Din mormintele găsite în oaze, care erau încăperi din cărămidă pe jumătate subterane, cu pereţii ornamentaţi cu motive geometrice, obţinute prin aşezarea şi culorarea diferită a cărămizilor, au fost extrase mici figurine, sculptură măruntă care demonstrează existenţa cultului fertilităţii la aceste comunităţi Determinată de revărsările periodice ale Nilului, lucru deosebit de fertile pentru comunităţile umane, unificarea micilor aşezări agrare, a dus la constituirea de nome conduse de nomarhi pe toată valea Nilului La sfârşitul mileniului al patrulea, legenda pune pe seama unui anumit Manu, constituirea a două dinastii cu capitala la Thinis Arta dinastiilor thinite este cunoscută mai târziu, arheologii descoperind în epoca napoleoniană vestigii egiptene târzii Aşezările acestor dinastii thinite vor apărea mai târziu Arta antică egipteană a fost strâns legată de apariţia a ceea ce am putea numi un stat centralizat aflat sub conducerea unui împărat şi zeu Arta egipteană poate fi încadrată cranologic între sfârşitul mileniului al IV –lea î Hr şi anul 525 î Hr , atunci când Egiptul va fi cucerit de perşi, începând acum o perioadă de stăpânire străină, mai întâi macedoniană şi apoi romană Arta Egiptului Vechi cuprinde mai multe perioade: perioada primului imperiu, cea a Regatului Vechi; mileniul al III –lea, în această perioadă arta a ajuns la o mare înflorire, fiind imitată şi de perioada medie sau perioada Regatului Theban O mare dezvoltare a artei egiptene s-a produs şi în timpul celui de-al treilea imperiu 1555 î Hr – 651 î Hr Arta antică egipteană este strâns legată de dezvoltarea structurilor sociale şi politice ale statului egiptean Această dezvoltare începe undeva la nivelul mileniului al IV –lea î Hr şi se încheie cam pe la 525 î Hr , atunci când Egiptul este cucerit de perşi, urmând ca ulterior, în secolul al IV –lea î Hr Egiptul să fie cucerit de Alexandru cel Mare apoi de romani 3 2 Arhitectura Egiptului Antic Egiptul Antic a cunoscut, poate, o epocă a centralizării statale Cea mai importantă latură a artei egiptene în această perioadă este arhitectura legată strict de religie şi cultul morţilor Arhitectura funerară egipteană se leagă de credinţa egiptenilor că trupul nu trebuia să putrezească, întrucât în el se afla sufletul numit Ka şi acesta avea să se reântoarcă De aceea mormintele egiptene erau edificii trainice, menite să dureze o veşnicie; ele erau amenajate ca nişte locuinţe În camerele mortuare erau aşezate, pe lângă sarcofagul propriu-zis şi diverse arme, unelte, obiecte de podoabă care aparţinuseră defunctului Toate aceste obiecte descoperite în vremurile moderne în mormintele egiptene, reprezintă dovezi ale vieţii materiale şi spirituale ale locuitorilor Egiptului Antic Se deosebesc două feluri de monumente de cult al morţilor: piramidele şi hipogeele Piramidele se numeau mastabacee şi reprezentau un complex arhitectural, având în componenţă, pe lângă mormântul principal şi alte morminte Hipogeele erau morminte săpate în stâncă şi care aveau înfăţişare de temple 3 2 1 Piramidele şi hipogeele Sunt construcţii din piatră având baza pătrată iar cele mai vechi având pereţii exteriori în trepte Cea mai importantă dintre ele este cea de la Sakkarah a faraonului Tjeser, datând din mileniul al III –lea î Hr , Dinastia a III –a memfidă Piramidele care s-au ridicat în timpul Dinastiei a IV –a menfidă, au pereţii exteriori şlefuiţi şi neteziţi Din rândul acestora, cea mai importantă este cea de la Giseh, situată la câţiva km de Cairo şi care are lângă ea alte două construcţii, aproape identice Ele au fost construite în timpul Dinastiei a IV –a între anii 2723 – 2563 î Hr Dimensiunile acestora sunt impresionante, spre exemplu, piramida lui Keops are peste 483 m înălţime, iar latura bazei măsoară 428 m Pentru ridicarea ei au murit sute de mii de oameni şi s-au întrebuinţat în jur de 2 310 000 blocuri de piatră, fiecare cântărind între 2 – 3 t, după cum relatează Herodot Drumul către centrul piramidei, care adăpostea camera mortuară, era extreme de anevoios, marcat de tuneluri şi coridoare înguste, în plan înclinat Din loc în loc erau săpate şanţuri care marcau diverse capcane Lângă aceste piramide se găseau monumentele funerare, templele de înhumare ale faraonilor şi necropolele dregătorilor Celălalt tip de monumente, hipogeele, se găsesc în văile laterale ale Nilului, fiind înşirate pe distanţe de zeci de km, formând ceea ce numim astăzi “Valea Regilor”, sau “valea mormintelor regale” Ele datează din timpul celui de-al III –lea Imperiu – noului regat Theban La intrarea lor, aceste morminte aveau faţade împodobite cu statui foarte mari, care creiau un aspect impunător, astfel este templul de la Abu-Simbel construit pentru regina Nefertiti, sau de la Deir-el-Bahri închinat reginei Hatshepsut soţia lui Amenofis al III –lea 3 2 2 Templele egiptene Datorită peridiocităţii fixe a revărsării Nilului, fapt pus în legătură cu anotimpurile, calendarul egiptean, prin urmare cu drumul aparent al Soarelui pe cer, imaginea asupra lumii pe care şi-au făcut-o locuitorii Egiptului Antic, era una în care Soarele era zeul principal, izvor al fertilităţii şi energiilor, dirijorul vieţii universale Toţi zeii panteonului egiptean, de la Isis şi Osiris, până la Horus şi Amon-Ra, sunt zei solari, cărora le-au fost închinate temple măreţe, de asemenea, au ridicat temple şi pentru faraoni în care apăreau înfăţişaţi sub forma Intrarea în templu se făcea printer doi piloni care erau ziduri masive de piatră, piramidale sau în formă de trunchi de piramidă, decorate cu sculpturi în relief şi cu hieroglife gravate în adâncime Zidurile erau realizate din granit, basalt sau diorit Templul era format dintr-o sală-sanctuar în care se afla statuia zeului din care plecau mai multe încăperi care serveau drept locuinţe pentru preoţi, sau săli de ofrandă De asemenea, într-un templu egiptean mai existau galerii, coridoare sau grădini interioare În acestea din urmă, se adunau credincioşii, diversele delimitări desemnând locul până la care putea merge un personaj în funcţie de statutul social Acoperişul templului se sprijinea pe pereţi groşi şi coloane În sălile sanctuarului coloanele erau mai multe şi mai groase; ele simbolizau spaţiul sacru prin care trecea sufletul către moarte O coloană se compune în general din trei părţi: baza, fusul, seamănă deseori cu un trunchi de copac şi capitelul, deasupra căruia era postată bârna – arhitrava Capitelurile imitau plantele, erau fie latiforme sau capaniforme (în forma unui clopot întors) Cele mai frumoase coloane sunt cele care se pot găsi la Luxor şi Karnak, aflate în vecinătatea Nilului, la aproximativ 500 km de Cairo şi datând din timpul celui de-al treilea imperiu Aceste temple sunt vestite pentru sălile lor hypostyle Templul din Karnak, de exemplu, avea coloane foarte înalte, groase şi multe La templu se ajungea printr-o alee mărginită de o parte şi de alta de 600 de sfincşi, statui reprezentând lei cu cap de om Această alee premergătoare avea menirea de a impresiona La o anumită distanţă de intrarea în templu se găseau obeliscurile, stâlpi prismatici foarte înalţi, construiţi din piatră dură şi terminaţi în vârf cu o piramidă Pe obeliscuri se sculptau scene din viaţa faraonilor sau erau săpate hieroglife în care se premăreau faptele faraonilor; cel mai cunoscut astfel de obelisc este cel al faraonului Sestoris aflat la Heliopolis De-a lungul secolelor, unele dintre aceste obeliscuri au fost mutate de la locul lor, unele regăsindu-se astăzi în muzee, cum ar fi cele din Paris sau Roma 3 3 Sculptura egipteană La fel ca şi arhitectura egipteană care era ghidată de cultul morţilor ca temă esenţială şi sculptura egipteană era dominată de perpetuarea înfăţişării celor decedaţi în care s-ar fi pierdut corpul îmbălsămat şi care era pus în sarcofag, împodobit cu portretul decedatului Egiptenii realizau o dublură a imaginii defunctului, adică o statuie a lui închisă în camera mortuară, zidită şi nevăzută de nimeni Unui sculptor i se spunea “cel ce te poate face să trăieşti după moarte” În arta egipteană s-a acordat o mare atenţie sculpturii Statuile care împodobeau faţadele templelor şi alte edificii ori încăperi ale acestora, reprezintă dovezi ale măiestriei artei egiptene În camerele de ofrande, cel mai mult se întrebuinţa basorelieful În basoreliefurile artei egiptene figurile sculptate rămân destul de puţine Uneori, egiptenii săpau în peretele respectiv contururile figurilor sau ale scenelor în loc să le reliefeze, colorând apoi suprafeţele conturate în relief plat Pe basoreliefurile şi sculpturile egiptene aflate în camerele mortuare sau în temple se regăsesc, drept simboluri, păsări şi animale, scene de pescuit şi vânătoare, scene de muncă, de luptă sportivă, muzicanţi, banchete, dansatoare Din aceste sculpturi se evidenţiază diversitea şi bogăţia vieţii cotidiene egiptene Spre deosebire de basoreliefurile în care figurile fac corp comun cu fondul pe care sunt aplicate, sculpturile în rondbos, sunt de sine stătătoare şi pot fi private din orice parte În Egiptul Antic statuile se făceau din piatră dură, unele dintre ele fiind de dimensiuni foarte mari Cele mai renumite statui regale sunt cele din al treilea Regat, ca şi cele ale faraonului Tutmes al III –lea Aceste statui erau monolite, de asemenea erau realizate şi statui din mai multe blocuri de piatră legate între ele, uneori se ajungea la înălţimi de 20 m Faraonii erau reprezentaţi, fie aşezaţi pe tronuri de piatră cubică, care reprezentau semnul puterii divine, cu picioarele lipite şi mâinile rezemate pe braţele tronului, sau în picioare într-o poziţie hieratică Privirea era îndreptată fix înainte, mâinile pe lângă corp, lipite de şold, cu un picior cu un pas în faţă, simbolizând pasul spre moare De asemenea, zeii panteonului egiptean aveau aceaşi înfăţişare Mai sunt întîrnite şi grupuri statuare reprezentând perechi regale însoţite de zei ai panteonului egiptean Cea mai celebră sclptură egipteană este Sfinxul, care are sub ea un templu O altă operă celebră este Statuia scribului, înfăţişând un egiptean, aflată acum în muzeul Luvru O altă operă celebră, însă din lemn, este cea cunoscută sub numele de Statuia primarului, nume care ia fost oferit în momentul când a fost descoperită, întrucât semăna cu primarul localităţii din care proveneau cei care săpau în situl arheologic De asemenea există şi o sculptură minoră, cele mai multe dovezi provenind din camerele de ofrandă ale templelor şi mormintelor 3 4 Pictura egipteană Pictura egipteană reprezintă una dintre artele căreia i s-a acordat o importanţă, oarecum inferioară Picturile împodobeau pereţii palatelor, templelor şi mormintelor Ele reprezentau scene din viaţa defunctului sau ilustrau viaţa zeilor cu care faraonul avusese legături În afară de oameni, pe pereţi, tavane şi pardoseli erau reprezentate plante şi animale sau păsări, planuri de oraşe, grădini, scene de vânătoare sau muncă şi cer înstelat Picturile aveau contururi puternice şi un colorit viu: roşu, galben, negru, verde şi alb Figurile erau redate din profil, cu ochiul văzut din faţă, cu umerii văzuţi frontal, torsul lateral şi cu ambele picioare sprijinite pe sol Cel mai celebru portret este cel care apare pe partea interioară a sarcofagului reginei Nefertiti 3 5 Artele decorative Arta decorativă egipteană a slăvit şi ea prin ornamentaţia podoabelor, armelor şi uneltelor cultul dinastic Din rarele obiecte descoperite în siturile arheologice, se întrevede o deosebită fineţe a prelucrării metalolor şi pietrelor preţioase 4 Arta asiro-babiloniană şi persană La fel ca şi Egiptul care reprezintă o zonă fertilă a nordului Africii, “Ţinutul dintre ape” – Mesopotamia, a reprezentat baza unei civilizaţii agrare Deşi neperiodice, revărsările Tigrului şi Eufratului au fost pentru Mesopotamia ceea ce revărsările Nilului au fost pentru Egipt Organizate iniţial ca triburi, aşezările din văile Tigrului şi Eufratului au lăsat posterităţii urme ale unei civilizaţii ceramice în care centrele/siturile arheologice de la El-Obeid, Ur şi Tello desemnează la sfârşitul neoliticului prezenţa unor forme de viaţă dezvoltate, deţinătoare ale unei arte destul de avansate pentru acea vreme Încă din a doua jumătate a mileniului al IV-lea î Hr arta a reprezentat un geometrism îmbinat cu elemente florale şi animaliere Din păcate, din această artă nu s-au păstrat ca dovezi, decât fragmente ceramice Primele state înfiinţate pe teritoriul Mesopotamiei au fost, ca formă de organizare oraşele-stat, începutul mileniului al III -lea î Hr La mijlocul mileniului III î Hr , au apărut graţie uniunilor politice dintre aceste oraşe-state, regate puternice cum ar fi cel al Lagaşului, ulterior vor fi formate statul babilonian şi cel asirian Între babilonieni şi asirieni vor avea loc multe conflicte care se vor încheia odată cu cucerirea Mesopotamiei de către perşi în anul 538 î Hr În Mesopotamia nu se găseau materiale de construcţii rezistente la intemperii Datorită acestui fapt, în zona dintre Tigru şi Eufrat, templele şi palatele s-au construit, la început, din cărămidă uscată la soare, ulterior din cărămidă arsă în cuptoare şi abia mai târziu din piatră, la început calcaroasă şi ulterior din diorit Astfel, din aceste materiale se vor ridica construcţii sănătoase, fie cu caracter laic, fie cu caracter religios, care însă se vor păsta pentru posteritate doar sub formă de ruine, spre deosebire de Egiptul Antic unde construcţiile mai sunt încă în picioare Dintre cele mai celebre monumente din această epocă, se remarcă Palatul regal de la Kiş, realizat din ziduri masive de calcar Asemenea egiptenilor, sumerienii au construit şi monumente impunătoare, în special pentru suverani Odată cu regii, erau înmortântaţi de vii şi cei care îi slujiseră în timpul vieţii: soţie, prieteni, servitori şi animale În aceste monumente se mai găsesc podoabe, unelte şi arme De asemenea, sculptura ornamentală a jucat un rol esenţial în decorarea monumentelor funerare Sculpturile reprezintă personaje istorice ce au avut o mare pondere în ornarea monumentelor funerare Aşişderea, sumerienii au dezvoltat o artă stelară Stelele reprezentau acele monumente de dimensiuni reduse cu bază reptunghiulară sau ovală dar ascuţite înspre vârf Cea mai importantă astfel de stelă este cea la Umna De obicei, aceste stele erau amplasate la graniţele statului Pe ele erau reprezentate în basorelief diferitre scene, fapt din care se putea observa evoluţia teritorială a statului Sumerienii au sculptat şi statui în rondbos, înfăţişând diverse personaje de la dregători de diverse ranguri până la suveranul însuşi Aceste personaje sunt înfăţişate purtând veşminte luxoase şi extraordinar de impunătoare De asemenea în arta sumeriană a existat o pictură ornamentală folosită pentru a împodobi monumentele, palatele şi templele cu ornamente geometrice, florale sau animaliere Cele mai des utilizate simboluri animaliere erau: taurul şi ţapul sălbatic Culoarea dominantă a acesotr picturi era roşul pe un fond negru În unele monumente funerare au fost descoperite coliere, brăţări, diademe, inele şi alte obiecte încrustate cu aur Civilizaţia sumerului a fost ameninţată la mijlocul mileniului al III –lea î Hr de către triburile pastorale nomade din nord şi anume akkadienii 4 1 Arta akkadiană Avea un caracter strict militarist; din timpul regelui akkadian Sargon a rămas posterităţii stela victoriei construită din piatră de diorit Akkadienii vor fi cuceriţi de trupele oraşului-stat Lagaş, regale Gudea fiind reprezentat într-o statuie având pe genunchi o planşă care avea schiţată pe ea planul unui palat De aici, istoricii au tras concluzia că acest rege Gudea a fost considerat ca fiind un arhitect Pentru a-şi asigura protecţia teritoriilor nou cucerite, regale Gudea a ordonat ridicarea unui palat regal la o înălţime de 1695 m în localitatea numită astăzi Teelo În mileniul I î Hr regiunea va fi dominată de asirieni, aşezaţi iniţial în nordul Mesopotamiei, migraţi ulterior la sud – gurile fertile ale Tigrului şi Eufratului Cele mai importante fiind Asur şi Ninive Arta asiriană oglindeşte obiceiurile războinice şi crude Bogăţia şi fastul construcţiilor şi ornamentaţiilor asiriene le depăşesc pe cele akkadiene Pereţii exteriori erau acoperiţi cu foiţe de aur şi erau incizate cu diferite motive ornamentale De multe ori, pe pereţi se găseau panouri din lemn de esenţă tare, având incizate pe ele modele reprezentând scene de vânătoare, lupte sau scene de curte Sculptura mesopotaminană este o ramură a artei care a ocupat un loc important în civilizaţia sumerului Scopul ei a fost acela de a preamări faptele regilor 4 2 Sculptura în rondbos Sculptura în rondbos reprezintă regii Asiriei, sau alte personaje oficiale, într-o ţinută ceremonioasă, în ipostaze rigide, îmbrăcaţi în haine luxoase şi adeseori înarmaţi Caracteristică zonei dintre Tigru şi Eufrat este scluptura în basorelief Ea se întinde pe majoritatea pereţilor din palate şi pune în grafică scene de vânătoare, de pedepsire crudă a prizonierilor, de asedii, de bătălii sau scene din viaţa regală Din aceste scene se vede predilecţia asirienilor pentru cruzime Astfel regii sunt reprezentaţi înjunghiind prizonierii sau călcând pe ei şi scoţându-le ochii Animalele sunt reprezentate în arta asirienilor cu foarte mult detaliu Cele mai des reprezentate animale sunt leul şi leoaica răniţi 4 3 Arhitectura Babilonului S-a dezvoltat la început în strânsă legătură cu nevoile de fortificare – o arhitectură militară Babilonienii au construit fortificaţii din piatră în special diurit, extrem de puternice, de asemenea şi templele babiloniene reprezentau construcţii solide, cel mai însemnat templu babilonian fiind cel ridicat zeului Marduk care se credea că protejează Babilonul Câteva sute de ani, arta babiloniană nu a reuşit să se dezvolte datorită cuceriri ţării de către neamuri străine După recucerirea independenţei, statul babilonian a ajuns la înfloritoarea dezvoltare a secolelor VI – VII î Hr , cea mai glorioasă domnie fiind cea a regelui Nabucodonosor În acest timp, zidul oraşului a fost construit până la o înălţime de 20 m pe o lungime de 19 km, consolidându-se şi palatele şi templele În exterior, palatele şi templele aveau ornamente realizate din cărămidă colorată – culorile preferate: albastru, verde, alb şi roşu Pentru fond se utiliza cenuşiul Continuând tradiţia sumeriană, babilonienii au ridicat clădiri impetuase în forme de piramide în trepte şi scări exterioare pe care se putea ajunge de la un etaj la altul Fiecare etaj avea o altă culoare Pe terasa ultimului etaj există o cupolă care era sanctuarul zeului căruia îi era închinat templul Aceste temple, numite zigurate, erau împrejmuite de ziduri Celebre în lumea antică, au rămas şi aşa numitele grădini suspendate ale Semiramidei, o dovadă în plus a deosebitei iscusinţe a oamenilor antichităţii 4 4 Sculptura babiloniană Babilonienii au realizat basoreliefuri de ceramică care împodobeau pereţii zidurilor ce străjuiau aleile din faţa templelor Pe faţadele zidurilor, prin aşezarea diferită a cărămizilor înlănţuite, se obţineau figuri de animale Aceste figuri se repetau ritmic formând astfel stereotipuri al căror procent de succesiune oferea pereţilor un aspect înviorător care eluda aspectul masiv iniţial De asemenea, s-au dezvoltat la babilonieni şi artele decorative Astfel covoarele lor erau extrem de căutate în lumea antică Meşterii babilonieni erau extrem de căutaţi pentru realizarea de podoabe, fiind renumiţi pentru rafinamentul şi gustul lor Un rol important în evoluţia politică şi culturală a Asiei Mici l-au jucat perşii care au reuşit într-un timp foarte scurt să constituie unul dintre cele mai întinse state ale antichităţii, stat care va fi dus la nefiinţă de către Alexandru cel Mare Arta persană are un caracter eclectic, ea conţine diferite elemente din arta diverselor popoare pe care perşii le-au supus şi transformat în satrapii Regii Persiei i-au obligate pe artiştii popoarelor respective să creeze artă pentru ei Cele mai însemnate monumente arhitecturale ale artei persane sunt: palatele de la Persepolis care erau reşedinţa de iarnă a suveranului persan şi de la Susa, reşedinţa de vară La Persepolis se găseau numeroase clădiri dotate cu săli de audienţă, curţi interioare, therme, încăperi în care se afla averea statului Ruinele oraşului Persepolis constituie o dovadă clară a măreţiei civilizaţiei persane Cel mai frumos palat este considerat Apatana Sala celor 100 de colane ale acestui templu conţinea capiteluri sculptate, iar sculpturile reprezentau capete de tauri, lei, păsări de pradă sau figuri omeneşti Pe aceste capiteluri se sprijineau bârnele de lemn care constituiau grinzile tavanelor Bârnele se aşezau între cele două figuri ale capitelurilor Pereţii erau acoperiţi cu foiţe de aur care erau incizate cu motive ornamentale Pe aceşti pereţi se aflau, de asemenea, şi panouri din lemn de esenţă tare Nu departe de palatal de la Persepolis se află mormântul lui Sirius Sarcofagul acestuia este aşezat pe un postament în formă de scenă, sarcofagul cântărind câteva zeci de tone De asemenea foarte cunoscute şi apreciate sunt mormintele regale din aşa-zisa Cetate a morţii, care sunt săpate în stâncă după modelul celor egiptene 4 5 Sculptura persană Spre deosebire de asirieni şi egipteni, persanii nu au cultivat sculptura în rodbos, ducând însă la o mai mare dezvoltare arta basorelefului, care a corespuns stilului artistic persan şi anume cel al decoraţiunilor Cea mai renumită realizare artistică în basorelief este aşa numita Friză a arcaşilor sau a nemuritorilor, care reprezintă o scenă de vânătoare regală Ea provine din palatul regal de la Susa şi se află în present la muzeul Luvru Această friză reprezintă pe principii familiei regale persane îmbrăcaţi în costume de ceremonie şi înarmaţi, ceea ce înseamnă că participau la o festivitate Privirea lor este îndreptată spre tronul regal, basorelieful reprezintă, practic, ceea ce astăzi am numi o salvă de onoare Pentru a reprezenta şi a simboliza puterea şi autoritatea în stat, pe piedestalul tronului din Sala coroanelor de la Apadana, Sirius a ordonat să fie înfăţişaţi reprezentanţii celor 28 de popoare supuse Imperiului persan De cea mai mare importanţă este friza peretelui care mărgineşte scara Sălii Coroanelor, pe ea fiind reprezentaţi trimişii popoarelor supuse care aduceau daruri regelui Aceste daruri erau reprezentate de obiecte de podoabă şi diverse animale specifice zonei din care provenea trimisul Prin aceste elemente, friza de pe scara Apadanei este una dintre cele mai importante ale antichităţii, întrucât ne înfăţişează de la modul de trai până la ceremonialurile curţii o imagine a societăţii persane Spre deosebire de arta asiriană, cea persană înfăţişează personaje într-o ţinută rigidă şi solemnă, ceea ce denotă calitatea de supuşi ai regelui 5 Arta gracă În Antichitate, arta greacă a reprezentat, poate, cea mai remarcabilă manifestare a creativităţii umane Preluând şi prelucrând, perfecţionând permanent elemente ale artei altor popoare, grecii au realizat o artă orginală creând opera nepieritoare caracterizate în special de simţul măsurii şi echilibrului Grecii continentali aveau la început predilecţie către forme greoiaie şi rigide, însă observând realitatea înconjurătoare au creat o artă aflată sub influenţa artei greceşti din arhipelag, o artă dominată de forme simple, ample, elegante Înflorirea artei greceşti se datorează, în primul rând, formei de organizare democratică caracteristice Greciei antice Comerţul grec era, datorită tehnicii navale, purtătorul acestor elemente de artă greacă Datorită reliefului, solul a fost cultivat în mod raţional, încercându-se utilizarea cât mai eficientă a suprafeţelor cultivabile Din punct de vedere cultural-artistic, oraşul care a dominat arta continentală gracească a fost Athena Prin conceptul de artă grecească nu trebuie să se înţeleagă doar arta peninsulară ci şi a insulelor din arhipelag Insulele Creta şi Egina au avut un rol deosebit de important în dezvoltarea artei greceşti antice Coloniile greceşti din sudul Italiei sau cele din Asia Mică, chiar şi cele de pe litoralul vestic al Mării Negre au jucat şi ele un rol deosebit în evoluţia artei greceşti 5 1 Arta cretană La început, arta grecească s-a dezvoltat în legătură cu insula Creta, insulă aflată la o distanţă relativ egală de cele trei continente: Europa, Asia şi Africa, deci supusă influenţelor artistice ale popoarelor care locuiau în aceste zone Capitala statului ce a stăpânit în Antichitate a fost Knossos Acesta era un punct de întârnire al navigatorilor, contribuţia esenţială la dezvoltarea acestui oraş având-o fenicienii 5 1 1 Arhitectura cretană Fără îndoială că cel mai reprezentativ monument architectural cretan este Palatal din Knossos Acesta este aşezat în apropiere de o colină fiind apărat de puternice ziduri de fortificare, iar pe o parte, pe lângă zidurile masive se găsecsc şi turnuri de apărare În interiorul palatului se găseau pe lângă încăperile oficiale, locuinţe şi încăperi destinate păstrării alimanetelor şi a apei, grajduri şi depozite pentru animale Palatul dispunea de un sistem de canalizare, apa scurgându-se prin ţevi de ceramică până la mare Palatul era prevăzut, pentru eventualitatea unui asediu, cu ieşiri subterane cunoscute doar de regi şi de apropiaţii săi În interiorul încăperilor locuite de potentaţi s-au găsit bogăţii imense Partea de jos a zidurilor era acoperită cu dale de piatră şlefuită, care erau ornate cu aur şi argint, tehnica prevedea ca ornamentele să fie săpate mai întâi în piatră şi apoi turnat metalul incandescent în şanţurile astfel formate, ulterior suprafeţele se şlefuiau Podeaua conţinea tot dale de piatră de diferite culori De asemenea, mai există încrustaţii în lemn care se aşezau, de obicei, în partea superioară a zidului, alături de picturi, covoare şi panouri de lemn de esenţă tare 5 1 2 Pictura cretană Pe pereţii palatului din Knossos erau pictate scene de vânătoare ori diferite grupuri de bărbaţi şi femei din rândul clasei stăpânitoare Culorile calde erau cel mai des utilizate: roşu şi galben, de asemenea se foloseau albul şi negru Într-o perioadă timpurie a artei cretane, bărbaţii erau redaţi în alb şi femeile într-o culoare brună Ulterior, coloritul în pictura cretană a început să se apropie mai mult de realitate, folosind tonuri de culoare cît mai apropiate de aceasta Ceea ce este definitoriu pentru pictura cretană este peisajul marin Faptul se explică prin ataşamentul faţă de marea care-i înconjura, de aici au rezultat stilizările valurilor prin spirale duble ori triple Ca şi la egipteni, figurile erau reprezentate din profil, însă ochii din faţă; în schimb există o supleţe a stilului şi o supleţe a liniei curbe 5 1 3 Sculptura cretană Cretanii au întrebuinţat în sculptură stucul, o pastă moale făcută din var, gips şi pulbere de marmură şi care amestecată cu alte substanţe, în aer uscat, devine foarte dură Cât timp este umedă, ea poate fi modelată foarte uşor Cea mai uzitată întrebuinţare a stucului a fost pentru ornarea pereţilor clădirilor, a sarcofagelor şi uneori a vaselor mai mari 5 1 4 Ceramica cretană Cea mai vestită ceramică aparţinând artei cretane este cea în stil camares, numită după peştera cu acelaşi nume Ceramica de Camares are motive ornamentale unele geometrice, altele fiziomorfe Culorile cele mai folosite erau roşul şi galbenul, uneori mai erau folosite şi nuanţe de alb, totul pe un fundal negru Ceramica din Creta a influenţat foarte mult, la fel ca şi celelalte arte, ceramica greacă continentală 5 2 Arta miceniană La începutul mileniului II î Hr locuitorii peninsulei Pelopones realizau schimburi comerciale cu insula Creta, pe această cale s-au făcut simţite şi influenţe ale artei cretane, însă pe teritoriul Greciei continentale se va dezvolta o artă cu trăsături proprii, cele mai însemnate centre fiind: Michene şi Tirint Arta greacă a acestei perioade poartă denumirea de artă miceniană datorită faptului că Michene a fost cel mai însemnat centru al artei pre-hellenice 5 2 1 Arhitectura Cele două oraşe aşezate pe ţărmul Argolidei, pe colinele înalte care străjuiau râul Iniohos, aveau calitatea de a dispune de un peisaj maiestos în care domina marea şi Soarele Palatele micheniene sunt construite din blocuri de piatră foarte mari, unele atingând 100 000 de kg Ele erau numite în vechime palate ciclopice, considerându-se a fi ridicate de celebrii uriaşi cu un singur ochi – ciclopi În cetatea Michene intrarea se făcea prin aşa numită Poartă a leilor formată din două blocuri de piatră, fiecare 1a câte 3 m înălţime, unite printr-un alt bloc în lungime de 5 m Deasupra acestuia se aflau uniţi într-o sculptură heraldică doi lei rampanţi, aşezaţi afrontal Încăperea principală a palatului era aşa numitul megaron, o sală cu o vatră mare la mijloc şi cu un şir de coloane care conducea înspre curte Din forma dreptunghiulară a acestei săli, în timp, şi după multe influenţe, se pare că au derivate primele forme ale templelor greceşti prin combinaţie cu sarcofagele, al căror acoperiş s-ar părea că a fost preluat în concepţia arhitectonică a templului 5 3 Arta greacă peninsulară Dinspre Pelopones înspre nord, arta miceniană s-a extins Prima perioadă a artei greceşti peninsulare este aşa numita perioadă homerică, datând de la începutul secolului XII î Hr , până în veacul al VIII –lea î Hr inclusiv A urmat apoi aşa numita perioadă arhaică, care datează din secolul VII î Hr până în secolul V î Hr Perioada cea mai importantă o constituie cea a artei clasice greceşti sau hellenice care se dezvoltă în secolele V – IV î Hr Această perioadă a primit diverse denumiri, cum ar fi: epoca de aur a artei greceşti, secolul lui Pheidias, sau secolul lui Pericle Acest lucru s-a datorat faptului că cele mai ilustre opera sunt cele create de Pheidias la mijlocul secolului V î Hr , sprijinit de conducătorul atenian Pericle Ultima etapă de dezvoltare a artei greceşti a fost cea numită hellenistică, derivată din arta greacă clasică şi care a preluat majoritatea elementelor artei hellenice, primind însă multe influenţe orientale Acest fapt a fost cauzat de expansiunea puterii macedoniene în vremea lui Alexandru cel Mare 5 4 Stilurile arhitecturii greceşti La început, templele erau formate dintr-o singură încăpere numită cella, în care se afla adăpostită statuia zeului aflată la dispoziţia oricui spre închinare Ulterior, s-a luat obiceiul ca templul să fie închis şi în el să se depoziteze averea cetăţii şi averea propriu-zisă a templului Tot aici se păstrau şi diferite veşminte ale statuii zeului, acestea erau extrem de luxoase şi împodobeau statuia zeului la festivităţi ca şi cum zeul respectiv ar fi fost un personaj real În partea din faţă, zidurile cellei s-au extins pe părţile laterale Între aceste prelungiri ale zidului s-au aşezat două coloane, care au făcut ca intrarea în templu să fie mult mai impunătoare Datorită acestei inovaţii, templele s-au numit temple cu ante Ulterior şi în partea din spate a clădirii se vor realiza astfel de prelungiri, iar mai apoi, în loc de două coloane au apărut patru Acest tip de templu s-a numit amfiprostil În cele din urmă se vor aşeza coloane şi pe părţile laterale ale templului, apărând astfel templul peripter Cella a fost şi ea precedată la vest de un fel de încăpere numită pronaos sau prodom În partea estică, simetric cu prodomul a apărut aşa numitul opistodom în plan de cruce greacă Arhitecţii greci au depus eforturi consistente pentru a găsi un raport cât mai just între înălţimea zidurilor, lăţimea şi lungimea templului, sau între grosimea şi înălţimea coloanelor, astfel încât rezistenţa clădirii să fie cât mai mare, templul să fie cât mai organizat architectonic, clădirea să fie cât mai impunătoare şi echilibrată 5 4 1 Stilurile arhitectonice Pentru grecii vechi a fost greu de găsit forma, aşezarea şi mărimea părţilor din care să se compună templul, astfel încât nu numai aceste părţi să fie frumoase ci întreaga construcţie să fie un tot armonios Acest rezultat a fost posibil datorită studierii proporţiilor corpului uman, fapt din care s-au tras învăţăminte asupra proporţiilor arhitectonice, prin analogie cu omul organizându-se spaţiul templului Sistemul de proporţionare şi de decorare a construcţiilor care aveau coloane, a primit denumirea de ordin sau stil architectonic În arhitectura grecească antică/veche se disting trei mari ordine/stiluri arhitectonice: cel mai vechi este cel doric Construcţiile în stil doric sunt mai joase decât celelalte, mai masive, crează un aspect de greoi, sunt însă robuste, bine proporţionate şi impunătoare Templele în stil doric au fost construite de către dorienii veniţi din nordul peninsulei şi aşezaţi acolo în urma migraţiilor popoarelor mării Cel de-al doilea stil architectural este cel ionic , numele i se datorează faptului că a apărut în localitatea Ionia, colonie grecească din Asia Mică Stilul ionic cunoaşte construcţii zvelte, mai înalte decât cele ale stilului doric, crează impresia de eleganţă şi de graţie Ca materiale de construcţie, la clădirile ridicate în stil doric a fost utilizată marmura gălbuie de pe muntele Phenthelic din Grecia continentală, iar pentru clădirile în stil ionic s-a utilizat marmura albă din insula Paros Cea mai interesantă comparaţie dintre stilul doric şi cel ionic, este cea făcută de arhitectul roman Vetruvius care a spus că: stilul doric se aseamănă corpului unui bărbat, un bărbat atlet, în vreme ce stilul ionic este cel al trupului unei femei, suplu şi zvelt Cel de-al treiea stil este cel corintic, dezvoltat iniţial în oraşul Corinth Derivat iniţial din stilul ionic, stilul corintic nu diferă substanţial de acesta decât prin ornamentaţia mai bogată a capitelurilor Privit din faţă, un templu grecesc, se observă în partea din jos un postament format din lespezi de piatră pe care se sprijină coloanele şi întreaga greutate a construcţiei Acest lucru se datorează faptului că grecii au dorit să mărească rezistenţa şi soliditatea clădirii Treapta de sus a acestui postament se numeşte stilobat La dorieni, stilobatul era aşezat pe unul sau câteva rânduri de lespezi suprapuşi, astfel încât să se permită una sau două trepte care să înconjoare templul La ionieni şi corintieni, stilobatul s-a înălţat pe cât mai multe trepte, astfel încât a devenit un tip de soclu Pe stilobat se ridicau pereţii şi coloanele Coloanele dorice aveau ca şi la egipteni o bază, un fus şi un capitel Capitelul avea o parte rotunjită numită echină Deasupra echinei exista o prismă drepunghiulară simplă cu baza pătrată numită abacă La coloana ionică, în schimb, echina şi abaca constituiau o singură piesă, terminată la colţuri cu aşa-numite volute care erau un fel de coarne de berbec Capitelurile corintice aveau forma unui mănunchi de frunze de scaiete; uneori, însă, arhitecţii corintieni înlocuiau marmura de la capiteluri cu bronzul Capitelurile de bronz puteau fi turnate după un model unic, deasupra coloanelor se găsea aşa numitul antablament format din mai multe părţi: arhitravă, friză şi cornişă În fiecare templu, pe friză se găseau basoreliefuri cu subiecte mitologice, în legătură cu zeitatea căreia îi era închinat tempul Aceste basoreliefuri se sculptau pe lespezi dreptunghiulari de marmură numiţi metope Printre ei erau intercalaţi alţi lespezi dreptunghiulari de marmură împărţiţi în trei segmente egale numite glife Aceşti lespezi purtau denumirea de triglife Triglifele, la fel ca şi celelalte părţi ale antablamentului, erau diferit colorate Triglifele şi metopele ritmau cu frizele templelor dorice unde sculpturile erau astfel limitate de întreruperi ornamentale În stilul ionic şi cel corintic, triglifele şi metopele au fost înlocuite printr-o suprafaţă continuă ca o fâşie lungă ce înconjoară partea de sus a edificiului care constituie o friză propriu-zisă În templele ionice, aceste frize erau sculptate, apoi pictate foarte viu Apa de ploaie de pe acoperişul acestor clădiri, acoperişi ce era construit în două pante, se scurgea pe părţile laterale, partea de deasupra a acoperişului fiind făcută din plăci de piatră aşezate în solzi de peşte, astfel încât apa se scurgea cu uşurinţă La faţadă şi în spatele templului, pe deasupra antablamentului, în spaţiul dintre cele două acoperişuri rămânea un triunghi Acest triunghi s-a numit fronton şi a fost ornat cu statui 5 4 2 Acropole a Athenei Trăsături caracteristice ale stilurilor Greciei Antice se pot observa în templele de pe Acropole a Athenei Termenul de acropole reprezintă locul cel mai înalt dintr-un oraş Fiecare oraş mare avea o astfel de Acropolă Cea a Athenei se găseşte aşezată pe un mic platou deasupra unei stânci Un astfel de loc era socotit drept sacru, de aceea pe o astfel de ridicătură a reliefului au fost construite numeroase temple spre a căror intrare, numită propilee, se ajungea pe un drum maiestos Partenonul este considerat a fi construcţia cea mai frumoasă de pe Acropole a Athenei şi una dintre cele mai reuşite construcţii ale Antichităţii Templul este renumit pentru proporţiile şi echilibrul părţilor componente, el era închinat zeiţei Athena Parthenos – al Athenei fecioara – protectoare a oraşului El a fost construit după panurile realizate de arhitecţii Ictinos şi Kalikrates Supravegherea şi finalizarea construcţiei aparţine unuia dintre cei mai mari arişti ai umanităţii, pe numele său Phidias Partenonul are o lungime de 60 m şi o lăţime de 37 m Cu toate că dimensiunile sunt reduse faţă de alte construcţii antice, trebuie remarcat faptul că Partenonul impresionează nu prin mărime ci prin perfecţiunea construcţiei, care este una proporţională şi armonioasă, atât în ansamblu cât şi în cele mai mici detalii Templul este construit în stil doric şi a fost ridicat în perioada clasică a artei greceşti – hellenică Erehteionul este şi el situate pe Acropole a Athenei, denumirea vine de la numele zeilor cărora le-a fost închinat templul: Athena şi Poseidon Prin acest templu, athenienii urmăreau finalizarea pacifică a conflicului dintre cele două zeităţi În locul coloanelor, în cazul Erehteionului, avem aface cu aşa numitele cariatide, care reprezintă statui de femei ce susţin greutatea antablamentului Erehteionul a fost construit între anii 420 – 407 î Hr ; împreună cu Partenonul şi Propileele, Erehteionul aparţine perioadei de apogeu a artei greceşti numită şi clasică 5 4 3 Teatrele greceşti Către sfârşitul secolului al IV –lea î Hr în arta greacă se resimte o încetinire a ritmului construcţiilor religioase, în schimb, în acest timp s-au construit foarte multe ansambluri urbanistice, mai exact pieţe, forumuri, şi teatre În teatre se dădeau reprezentaţii foarte apreciate de populaţia oraşelor, mai ales comedii şi tagedii Reprezentaţiile se desfăşurau în aer liber, în locuri special amenajate, numite amfiteatre care foloseau pantele naturale ale terenului, construind în semicerc trepte pentru spectatori Un amfiteatru era astfel construit încât spectatorii aflaţi în bănci din ce în ce mai înalte, puteau observa jocul actorilor Spectacolul propriu-zis era executat pe o suprafaţă plană, având formă de semicerc numită scenă, înaintea căreia se afla un loc adâncit numit orchestră Arhitecţii Greciei Vechi au căutat de cele mai multe ori să construiască astfel de amfiteatre pe o singură pantă lină a unei coline, pe care o amenajau după un plan foarte meticulous Un astfel de amfiteatru se găseşte şi în Grecia Magna, în Sicilia la Segeste Cel al lui Dionisos de pe Acropole şi cel de la Segeste, aparţin însă perioadei hellenistice; uneori se mai construiesc teatre şi în zona de câmpie Pentru spectacolele muzicale se construiau teatre mai mici numite pedeoane care aveau o acustică specială Materialul de construcţie majoritar era piatra de calcar 5 5 Sculptura Cele mai mult dezvoltate în arta greacă au fost basoreliefurile Ele au fost aplicate pe frizele interioare şi exterioare ale templelor, pe metopele dorice, pe frizele templelor ionice şi corintice Ca şi la alte popoare vechi, basorelieful a fost subordonat arhitecturii De asemenea, grecii vechi au practicat şi altorelieful, adică reliful înalt 5 5 1 Frontonul Frontonul era partea care atrăgea cel mai mult privirea celui care venea la templu De aceea grecii au simţit nevoia să-l înfrumuseţeze cu sculpturi în altorelief sau în rondbos, sculpturi care reprezentau scene mitologice sau scene din viaţa unui erou legendar Sculpturile în rondbos aşezate ca fundal al frontoanelor, erau modelate numai pe trei laturi, din spate neputând fi private din cauza zidului pe care erau aplicate prin crampoane Având o formă triunghiulară, frontonul părea nepotrivit pentru sculpturi care să reprezinte compoziţii complexe La început, greutatea a constat în faptul că sculptorii nu au ştiut cum să reprezinte personajele într-o asemenea ordine încât să aibă un aspect firesc, să fie redate într-o mişcare firească, de aceea, la primele frontoane, personajele erau redate în picioare Pentru a le adapta formei triunghiulare a frontonului, artiştii au redat personajele din mijloc mai mari, iar pe cele din părţile laterale mai mici În secolul al VI –lea î Hr , la pesonajele reprezentate în picioare, se vor adăuga personaje reprezentate în poziţia chircită sau culcat O astfel de inovaţie de marcă a fost făcută în cazul templului din insula Egina, templu ridicat în onoarea zeiţei Afaia, iar pe frontonul templului au fost sculptate scene de luptă Autorul a grupat personajele în aşa fel încât scenele să pară reale, unele dintre personaje luptă fie cu suliţe, fie cu arcul, unele stau în genunchi, altele sunt înfăţişate rănite sau apărându-se cu scuturile În centrul frontonului personajele sunt reprezentate întotdeauna în picioare În secţiunea rampantă, la mijlocul secţiunii rampante, personajele sunt reprezentate stand în genunchi sau încordându-şi arcurile, pentru ca spre vârful unghiului să fie reprezentate culcate La sculptura frontoanelor templelor s-a ţinut foarte mult cont de experienţa autorilor templului de la Egina Un alt templu la care problema sculpturilor de la frontoane a fost rezolvată printr-o metodă ingenioasă a fost cel din localitatea Olimpia, acolo unde aveau loc competiţiile panhellenice Templul a fost construit în cinste lui Zeus şi făcea parte dintr-un întreg complex de construcţii A fost terminat în anul 456 î Hr , având o înălţime de 20 m şi o lungime de 64 m Pe unul din cele două frontoane ale templului era reprezentat Zeus în centru înconjurat de personaje legendare Celălalt fronton reprezenta o luptă dintre centauri şi lapiţi adică fiinţe mitologice cu cap de om şi trup de cal Aceste lupte se desfăşoară sub supravegherea lui Apolo Ca şi frontoanele de la Egina, cele ale templului lui Zeus Olimpianul sunt foarte apropiate de realitate ca imagine reprezentată, un element specific fiind cel al sculpturii animaliere apărută odată cu necesitatea reprezentării grafice a trupului de cal Cele mai reuşite frontoane însă, sunt cele ale Partenonului realizate de Phidias Frontonul vestic, cel al intrării principale, reprezintă naşterea zeiţei Athena, frontonul estic, corespunzător spatelui sanctuarului, redă lupta dintre zeiţa Athena şi zeul Poseidon Această scenă reprezintă o modelare grafică a unei legende, cea conform căreia Poseidon dorind să-şi extindă stăpânirea asupra mărilor, a dorit să acopere cu apă stânca şi oraşul Athena În basoreliefurile frontoanelor, Phidias a dat dovadă de măiestrie, personajele fiind reprezentate cu demnitate şi nobleţe având mişcări ferme, spre exemplu, pe figura zeiţei Athena putându-se observa încrederea în victorie şi liniştea sufletească În afara frontonului, Phidias a mai sculptat şi pe metope Scenele au foarte multe personaje aflate în mişcare şi redând o acţiune amplă Hainele acestor personaje sunt astfel create încât scot în evidenţă frumuseţea corporală Phidias a fost un mare inovator şi un fin cunoscător al anatomiei umane Acest lucru este demonstrat de aşa-numită Friză a Panatenelor, friză care reprezintă un număr de câteva sute de personaje la serbările Panateneelor Acestea erau festivităţile anuale organizate în cinstea zeiţei Athena Din patru în patru ani aceste festivităţi aveau un character solemn, grupând toţi cetăţenii Athenei Populaţia întregului oraş mergea într-un cortegiu imens pentru a aduce ofrande zeiţei Athena În fruntea acestui cortegiu se aflau fete ale cetăţenilor de bază care aduceau drept ofrandă un peplos, o haină ţesută din fir de aur şi de mătase, bătută cu pietre scumpe şi lucrate de mână După ele urmau grupuri de călăreţi, sclavi purtători de ofrande şi restul cetăţenilor Phidias a avut idea de a reprezenta pe pereţii cellei tocmai acest cortegiu într-o friză continuă, sculptată în basorelief 5 5 2 Sculptura în rondbos Dezvoltarea artei statuilor în rondbos este strâns legată de constantul efort al grecilor de a cunoaşte din ce în ce mai mult corpul omenesc Prin această cunoaştere cât mai aproape de perfecţiune a corpului uman, se urmărea redarea lui cât mai autentică Cele mai vechi statui în rondbos datează din epoca prehellenică Ele erau realizate pe stâlpi de lemn şi piatră, înfăţişând figuri antropomorfe, numite cele de lemn, xoanon Problema esteticii arhitecturale viza înlăturarea aspectului de stâlp al sculpturilor, dar de a elimina totodată şi muchiile cioplite în vederea redării cât mai fidele a liniilor rotunde ale corpului uman Unele dintre statuile astfel realizate, bărbaţi numite kouros, iar statui fete tinere numite kore Tipul kouros, reprezintă adolescenţi ale căror corpuri verticale au o statură rigidă/o înfăţişare rigidă Feţele lor schiţează surâsuri ce par naive, de menţionat faptul că toate aceste statui sunt nude Korele, în schimb, sunt reprezentate îmbrăcate şi au fizionomii faciale care denotă puritatea Idea nudului era observată şi studiată în locurile în care existau jocuri sportive de corp la corp, bărbaţii find acolo nud – numite palestre – locuri destinate antrenamentului Treptat s-a ajuns la reprezentarea de tip nud şi în cazul damelor În această privinţă, una dintre cele mai cunoscute sculpturi este aşa numita Alergătoare la jocurile Olimpice care reprezintă un trup de femeie nud alergând Ceea ce se remarcă este fineţea execuţiei şi armonia mişcării De o deosebită însemnătate este şi aşa-numita Auriga din Delphi, lucrare care datează din anul 475 î Hr , este o statuie din bronz şi care reprezintă un adolescent care conduce un car sportive cu două roţi tras de patru cai Din păcate însă, ceea ce a rămas posterităţii este doar statuia tânărului Ea a primit numele de Auriga, de la termenul latin care desemna conducătorul unui astfel de car Poate cea mai celebră sculptură grecească este cea numită Discobolul, aruncătorul de disc Statuia a fost realizată în anul 450 î Hr de Myuron Ea reprezintă un atlet care se pregăteşte să arunce un disc, ceea ce se remarcă fiind reprezentarea lui în momentul decisive al mişcării de rotaţie Un alt sculptor remarcabil al secolului al V –lea î Hr , este Policlet Cea mai cunoscută lucrare a sa este cea numită Doriforul, reprezentând tot un atlet, dar care mânuieşte o lance Policlet a reuşit prin această operă să determine pentru viitor armonia dintre părţile corpului uman şi de asemenea, a stabilit tiparele clasice ale proporţiilor unei statui Fără îndoială că cel mai reprezentativ sculptor al Greciei vechi a fost Fidias Operele sale în rondbos o reprezintă pe zeiţa Athena Cea mai renumită dintre operele sale este statuia Athena Parthenos Din păcate această statuie ne este cunoscută din reprezentări ulterioare, fie ele literare, fie din copiile realizate pe baza acestor descrieri literare Statuia era făcută din fildeş şi era învelită în plăci de aur demontabile Pe cap zeiţa avea un coif O altă statuie a lui Fidias reprezintă pe zeiţa Athena numită Athena Chomafos – luptătoare în primele rânduri Ea era reprezentată purtând o lance, iar legenda spune că de la o foarte mare distanţă se putea zări coiful ei aurit O a treia statuie a lui Fidias este cea a zeiţei Athena realizată pentru locuitorii din insula Lemnos Aceasta era reprezentată scoţându-şi coiful, semn al finalităţii luptei Tot lui Fidias i s-a atribuit şi faimoasa statuie a lui Zeus Olimpianul reprezentându-l şezând pe un tron; statuie înaltă de 14 m, realizată din aur şi ivoliu, hainele zeului fiind încrustate cu pietre preţioase, ceea ce a făcut din ea una din cele şapte minuni ale lumii antice În perioada târzie a artei greceşti, secolul al IV –lea î Hr , sculptura a fost reprezentată de artişti cum ar fi Scopas, Prasidites şi Lysip Creaţiile lui Scopas au exprimat durere şi suferinţă omenească Cele mai cunoscute opere ale sale au fost basoreliefurile create pentru metopele monumentului funerar al regelui Manson din Halicarnas, considerat şi el una din cele şapte minuni ale lumii antice Prasidites, sculptor din prima jumătate a secolului IV î Hr , a redat prin operele sale gândurile şi sentimentele umane, cea mai cunoscută lucrare a sa fiind statuia zeului Hermes Lysip a fost considerat sculptorul de curte a lui Alexandru cel Mare, pe care acesta l-a portretizat deseori Cea mai cunoscută lucrare a lui Lysip este cea numită Apoxiomenos şi reprezintă un atlet care-şi curăţă corpul după o înfruntare cu un adversar Realitatea trupului uman este redată atât de fidel, încât deşi trupul atletului este vânjos, pe faţa lui se observă oboseala luptei Un astfel de rezultat sculptural nu putea fi obţinut decât ca urmare a unei atente observări a realităţii Reprezentativă pentru sculptura greacă este şi renumita Venus din Milo descoperită, doar într-o copie, lângă ruinile unui templu, lângă actualul oraş grecesc Milo Această statuie reprezintă o femeie ale cărei proporţii şi înfăţişare par să reprezinte idealul frumuseţii feminine al grecilor vechi Din păcate autorul acestei sculpturi nu este cunoscut În perioada clasică a artei greceşti s-a dezvoltat şi arta portretistică sculpturală În ciuda faptului că trăsăturile sunt observate cu atenţie, iar gândurile şi sentimentele personajelor sunt ilustrate aproape de exactitate, portretul sculptural grecesc clasic tinde mai mult către tipizare, decât către individualizare Cel mai celebru astfel de portret este cel al oratorului Demostene În perioada hellenică s-au realizat, de asemenea opere valoroase, una dintre ele find Victoria din Saniotrace, numită astfel după locul unde a fost găsită Statuia datează din secolul II şi reprezintă o zeiţă înaripată (kanaiel) Din păcate însă sculpturii îi lipsesc capul şi mâinile, dar din amplitudinea aripilor se poate intui faptul că zeiţa anunţa o victorie abia obţinută Se pare că ea servea drept imbold navigatorilor şi era aşezată la prora unei corăbii La fel de cunoscută ca Victoria din Saniotrace şi descoperită în aceaşi localitate, este şi grupul statuar numit Grupul lui Laocoon Acest grup statuar provine din atelierul de sculptori din insula Rodos, fiind relizat de un oarecare Agesandros Acesta a reprezentat o legendă reluată ulterior de Vergilius în Eneida, legendă conform căreia preotul Laocoon a fost pedepsit de către zeiţa Athena spre a fi mâncat împreună cu fii săi de un şarpe Ceea ce se remarcă la grupul statuar este redarea sentimentelor lui Laocoon şi anume groaza şi deznădejdea, dar şi fiilor a săi pe chipurile cărora se întrevede cererea disperată de ajutor adresată tatălui În afară de insula Rodos, un alt centru de emanaţie a culturii hellene şi a sculpturii în speţă, a fost Pergamul 5 6 Pictura greacă În lumea greacă s-a dezvoltat îndejuns şi pictura, deşi aceasta nu a atins grandoarea arhitecturii şi sculpturii Din păcate, arta picturală este prin esenţă una mult mai perisabilă decât cele arhitectonice şi sculpturale Interioarele locuinţelor, templelor şi a altor genuri de construcţie erau decorate cu picturi Se realizau însă şi picturi portabile care erau expuse într-o sală cu şiruri lungi de coloane numite pinnacles În pictura decorativă, aderentă la zidurile interioare şi exterioare, grecii antici au reprezentat figuri omeneşti, plante, animale sau motive geometrice Ca şi în sculptură, în pictura greacă veche s-a ţinut seamă de aspectele vieţii, de realitatea înconjurătoare, acestea fiind observate cu mare atenţie de artiştii greci în vederea unei redări cât mai perfecte Greci au lucrat şi mozaic, un anumit gen de pictură care constă în fixarea unor bucăţi mici de piatră sau sticlă de diferite culori, printr-o pastă specială, care ulterior se usca, înfăţişând la sfârşit modelul mental conceput Grecii nu au aplicat mozaicuri pe pereţi, ci doar pe pardoseală, ceea ce s-a numit tehnica mozaicului pavimentar Tocmai de aceea grecii nu au reprezentat în mozaic prea multe portrete ci mai mult plante şi animale însă foarte stilizate Abia în epoca hellenistică apar reprezentate scene de viaţă cotidiană În tehnica mozaicului pavimentar cele mai utilizate erau motivele geometrice Această tehnică pavimentară va genera pentru perioada evului mediu răsăritean aşa numita tehnică a mozaicului bizantin 5 7 Ceramica greacă În epoca homerică erau întrebuinţate vasele de tip dipilon, numite astfel după una dintre porţile cetăţii Athena unde au fost descoperite astfel de vase Acest tip de vase este superior vaselor cretane datorită ornamentelor mult mai stilizate şi mult mai geometrice Aceste ornamente sunt combinaţii de linii care formează zig-zaguri, pătrate, spirale, sau din stilizări de figuri umane, de cai sau păsări Toate aceste stilizări ale entităţilor vii merg uneori către reprezentări abstracte, asta datorită faptului că spaţiul de redare era limitat Uneori sunt redate cu destulă precizie scene de luptă, nave de război, toate acestea fiind dispuse orizontal sub formă de benzi sau frize Aceste frize sunt despărţite între ele prin ornamente geometrice Cele mai cunoscute vase sunt cele în care se păstra uleiul pentru cultul morţilor, numite lecithe Vasele pentru ospeţe se numeau cratere, vasele de tip hydra pentru păstrat apa, precum şi amphore, cele în care se păstra vinul, uneori şi uleiul Pe astfel de vase, figurau scene mitologice, banchete sau jocuri sportive, la început fiind redate cu culoare neagră pe fond roşu, ulterior cu culoare roşie pe fundal negru 6 Arta etruscă S-a dezvoltat în Peninsula italică încă din vremurile îndepărtate şi dacă ar fi să ţinem seama de documentele existente, prezenţa etruscă datează începând cu secolul al VIII –lea î Hr până în secolul I î Hr Etruscii au ocupat teritoriile Laţiului, spaţiul pe care l-au ocupat este acaparat mai târziu de oraşul cel mai puternic din Antichitate – Roma Asupra originii etruscilor au existat mai multe teorii în istoriografie, unele dintre ele afirmând că aceştia ar fi provenit din Asia Mică şi ar fi înrudiţi cu fenicienii Alte teorii susţin că ar fi provenit din nordul Balcanilor, deci ar fi traci Etruscii au fost un popor de oameni muncitori şi extraordinar de pricepuţi, ei practicau în agricultură tehnici avansate pentru vremea şi regiunea respectivă, una dintre ele fiind sistemul de irigaţie Un rol important în civilizaţia etruscă l-a jucat exploatarea minelor din insula Elba, lucru care a favorizat dezvoltarea nu numai a economiei ci şi a artelor 6 1 Arhitectura etruscă Ceea ce se remarcă, în primul rând, în oraşele etrusce sunt drumurile drepte şi casele frumoase De asemenea pieţele erau împodobite cu statui, doar 12 vechi oraşe etrusce vor deveni ulterior oraşe de însemnătate romană Etruscii aveau legături comerciale strânse cu oraşul Cartagina, dar şi cu polisurile greceşti; secolul VII este cunoscut pentru istoria etruscă, ca fiind epoca unei intense activităţi comerciale Etruscii au construit castele, palate, temple fortificate cu ziduri masive Ca şi mesopotamienii, ei au folosit bolta cilindrică şi cupola de tip plafon Inovaţia arhitecturală etruscă intrată în istorie este arcul al cărui braţe se sprijină pe ziduri, pe coloane sau pe stâlpi Templele etrusce nu se deosebeau mult de cele greceşti, ele aveau o singură încăpere numtă sanctuar în care era expusă statuia zeului Sanctuarul avea trei pereiţi, al patrulea fiind reprezentat de un şir de coloane Arhitectura funerară etruscă reprezintă orgoliul etruscilor de a înmormânta defunctul în cea mai mare glorie La suprafaţă, mormintele sunt doar simple movile de pământ În partea de jos a movilei însă, se găseşte un soclu în formă cilindrică Intrarea în mormânt se făcea printr-un gang zidit sau printr-o galerie săpată în piatră şi care conducea la una sau la mai multe camere de formă dreptunghiulară Pictura murală a acestor morminte este păstrată astăzi în muzee cum ar fi cele din Tarquinia şi Roma Cel mai cunoscut mormânt etrusc este cel din localitatea Cerveteri Au fost însă descoperite şi morminte săpate direct în stâncă Defunctul era aşezat într-un sarcofag, pe un pat în camera mortuară Pe o masă alăturată sarcofagului se aşezau diverse obiecte care îi aparţinuseră defunctului 6 2 Sculptura etruscă Această artă a avut o foarte mare importanţă în cultura şi civilizaţia etruscă Astfel, conform literaturii istorice romane se spune că atunci când trupele romane au cucerit oraşul etrusc Vei au fost găsite nu mai puţin de 2000 de statui Statuiele etrusce erau realizate din piatră şi bronz având ca utilitate împodobirea interioarelor casnice şi a oraşelor De origine etruscă este şi celebra lupoaică ce alăptează doi gemeni, Romulus şi Remus Subiectele tratate de sculptura etruscă au fost: figuri omeneşti, zei şi diferite fiinţe imaginare care întruchipau sentimente sau calităţi omeneşti De asemenea, mai erau reprezentate figuri de animale, reale sau imaginare În prima perioadă a artei etrusce, sculpturile erau rigide şi lipsite de expresivitate, în timp însă, prin observarea naturală, etruscii au ajuns la redarea mult mai fidelă, atât a figurilor umane şi animale cât şi a zeităţilor În arta sculpturii în pământ ars, etruscii sunt consideraţi drept cei mai mari artişti ai Antichităţii Teracota era o ceramică de calitate superioară obţinută dintr-o argilă foarte fină Avantajele acestui material erau că se găsea din abundenţă şi că era uşor de modelat Marele geniu al etruscilor a constat în faptul că reuşeau să obţină vase şi statuiete din teracotă fără crăpături şi uniform arse Cele mai bune ateliere de teracotă se găseau la Clusiom(Cliusi), Areţiuru(Areto) şi Caleva(Calvi) – Peninsula italică Până şi sarcofagele etrusce erau din teracotă Pe capacele lor se sculptau imagini ale defuncţilor, cele mai vechi sarcofage reprezintă astfel pe soţul decedat împreună cu soţia sa Soţul îşi srijinea mâna pe umărul soţiei în semn de afecţiune Ulterior, reprezentare în poziţii nefireşti a fost înlăturată în favoarea unei reprezentări cât mai clasice De exemplu, într-un mormânt de la Chiuzi a fost găsit un sarcofag reprezentând un om întins pe un sicriu Chipul şi poziţia mâinilor căzute crează o impresie puternică în aşa fel încăt este creată senzaţia că omul a decedat de doar cîteva clipe – această operă Adonis din Tuscornia 6 3 Pictura etruscă La etrusci s-a dezvoltat foarte mult şi pictura Cele mai frumoase picturi etrusce se regăsesc în morminte Evident şi aceste reprezentări grafice înfăţişează scene cotidiene, banchete, oameni conversând şi dansatoare Culorile picturilor sunt convenţionale, adică nu corespund cu cele ale realităţii Desenul este precis, cu liniile conturului foarte puternice, nelipsindu-i nici relieful Scenele reprezentate inspiră încredere în viaţă, optimism, de ca şi cum nu ar decora o cameră mortuară Un exemplu elocvent sunt scenele de dans din mormintele de la Cerveteri Dansurile care sunt reprezentate, sunt dansuri rituale, bărbaţii fiind redaţi în culori brun-roşcate, iar femeile în culori foarte deschise, apropiat de alb În afară de figuri omeneşti, modelele picturale mai conţineau plante şi animale specifice zonei mediteraniene: leoparzi, cai, tauri, peşti; animalele sunt redate cu extraordinară fineţe, deosebit de expresivă fiind o scenă din aşa-numitul Mormânt al bacantelor care reprezintă un leu care se năpusteşte asupra unei gazele 6 4 Ceramica etruscă Ceramica reprezenta pentru etrusci una dintre cele mai însemnate ramuri ale artei Iniţial, vasele etrusce au fost create din bronz, cele de ceramică aveau la început o culoare închisă, imitând metalu Ornamentele unor astfel de vase reprezentau animale stilizate sau figuri geometrice După secolul V î Hr în Etruria au fost importate vase greceşti, de ceramică grecească, care au influienţat decisiv ceramica etrusă Astfel, ceramica etruscă a devenit extrem de căutată în lumea mediteraniană În secolul III î Hr , Etruria devine parte componentă a Res Publica Romana, astfel încât din acest moment arta şi cultura etruscă vor fi integrate artei şi culturii civilizaţiei romane Ceea ce defineşte în mod esenţial arta etruscă este faptul că ea reprezintă veriga dintre arta greacă şi cea romană 7 Arta romană Vastitatea Imperiului roman, infrastructura lui grandioasă, oraşele cu un plan urbanistic perfect, universalitatea limbii latine, puterea militară desăvârşită, reprezintă câţiva dintre factorii care au stat la baza strălucitoarei Arte romane Arta romană a reprezentat însă, un mijloc, un instrument au ajutorul căruia trebuia preamărită idea de stat, trebuia glorificat oraşul Roma, dar cel mai mult arta a fost un auxiliar al cultului Imperium–lui, al puterii Indiferent de zona geografică arta a fost chemată să creeze admiraţie pentru statul şi poporul roman, adică să fie de utilitate publică Evident, Arta romană s-a dezvoltat iniţial în oraşul Roma Cu timpul, graţie cuceririlor militare, elemente ale artei romane vor pătrunde şi dincolo de graniţele imperiului La formarea artei romane au contribuit, evident elemente locale, dar şi din teritoriile cucerite Astfel, Etruria în epoca republicană a Romei, apoi Grecia în epoca imperială a Romei, au contribuit cu tradiţiile lor cultural-artistice la dezvoltarea artei romane Există istorici care afirmă chiar că Arta romană este un sincretism între cea etruscă şi cea clasică grecească Arta romană, însă a preluat diferite elemente locale şi de la alte popoare contopindu-le într-un tot unitar şi original Nu putem vorbi de un exclusivism al Artei romane Arta romană a înflorit într-un timp relativ scurt, perioada de apogeu a Artei romane fiind cuprinsă între secolele I î Hr şi I d Hr 7 1 Arhitectura romană Construcţiile romane s-au dezvoltat cel mai mult în oraşe Străzile oraşelor erau pavate cu bolovani de râu, aveau canale de scurgere a apelor reziduale şi conducte de piatră pentru apa potabilă Aceste apeducte erau jgheaburi mari de piatră, lungi uneori de zeci de km, susţinute de stâlpi groşi de zid, care erau legaţi între ei cu arcade, cel mai adesea în semicerc Cunoscut este apeductul care aducea apă la Roma, construit în timpul înpăratului Claudius, dar şi cel de la Port dú Grant În pieţile publice din interiorul oraşelor existau multe construcţii, asta deoarece în forum se întâlneau toţi cetăţenii pentru a discuta diverse chestiuni de politică Cele mai inseminate forumuri sunt cele ale lui Augustus şi Traian ambele în Roma Acestea erau incinte de formă dreptunghiulară înconjurate de ziduri, în interior aveau coloane unite în partea superioară prin lespezi de marmură, ele adăpostind construcţii diverse cum ar fi arcul de triumf, temple, altare şi statui În timp s-a generalizat obiceiul ca pentru împăraţi, generali sau guvernatori victorioşi în războaie să se construiască arcuri de triumf pentru comemorarea celor căzuţi în luptă şi pentru preaslăvirea celor rămaşi În diverse părţi ale imperiului s-au construit astfel de arcuri de triumf, cele mai înseminate însă, fiind cele din Roma, cele mai bine păstrat fiind cel al lui Titus Septimius Severus şi cel al lui Constantin cel Mare Un arc de triumf avea piloni mari legaţi în partea superioară prin arcuri de zidărie din aşa numiţii în plin-cintru Deasupra, zidăria construcţiei era terminată în line dreaptă Suprafeţele pilonilor şi ale părţilor superioare erau împodobite cu reliefuri, inscripţii şi ornamente diverse Arcurile de triumf, aveau fie una, fie trei deschideri În cazul celor cu trei deschideri cele două laturi erau mai mici decăt cea centrală Tot pentru celebrarea victoriilor în războaie, împăraţii dispuneau construirea de columne Acestea erau construcţii mari cu aspect cilindric, depăşind deseori, împreună cu postamentul 20 m înălţime În partea superioară a columnei se găsea de obicei statuia împăratului victorios îmbrăcat în veşminte militare Pe partea cilindrică, de jos în sus, în formă continuă în spirală, se găseau frize cu basoreliefuri ce narau scene din luptă celebrate prin monument Cele mai însenate astfel de columne sunt cele ale împăratului Traian şi Marcus Aurelius Un alt tip de construcţie urbană a fost amfiteatrul; acesta mai era numit şi arenă Acestea erau clădiri imense cu mai multe etaje de formă rotundă, destinate pentru luptele dintre gladiatori sau fiare sălbatice Cel mai cunoscut este Colosseum din Roma, construit din ordinul împăratului Vespasian Capacitatea Colosseumului se presupune să fi fost în jur de 60 000 de locuri, avea patru etaje şi a fost considerat una dintre cele şapte minuni ale Antichităţii Printre construcţiile publice importante se numărau şi thermele Acestea reprezentau ansambluri arhitectonice cuprinzând: săli de baie, bibleoteci, săli de muzică, arene, galerii de tablouri, parcuri de odihnă Thermele erau şi locuri de întâlnire predilecte în care cetăţenii romani discutau despre politică şi afaceri Sălile de baie aveau pardoseală din cărămidă sau din plăci de piatră tăiate în forme diferite Din astfel de plăci se combinau motive geometrice decorative Uneori pavajul era lucrat în mozaic Mozaicurile pavimentare reprezentau scene din mitologie, păsări sau animale, scene contemporane sau pur şi simplu ornamente Unele încăperi ale thermelor aveau tavanele drepte, altele boltite în formă de leagăn sau de cupolă La Roma se găsesc ruinele thermelor lui Caracala şi a lui Diocleţian În cinstea zeilor, romanii au construit şi temple care nu se deosebeau cu mult de templele greceşti Cel mai cunoscut este Panteonul ridicat de consulul Agripa în cinstea tuturor zeilor în anul 27 d Hr Templul avea zidul în formă rotundă, cilindrică şi era acoperit cu o cupolă foarte bogat decorată, în interiorul său şi era lipsit de ferestre Lumina intra print-o deschidere cilindrică cu diametru de 9 m, aşezată exact în mijlocul cupolei Intrarea în Panteon era triumfală, aceasta datorită unui element numit ortic Romanii au mai construit şi săli de judecată numite bazilici, acestea erau edificii dreptunghiulare, împărţite la interior prin două coloane, cele trei părţi purtând denumirea de nave Cele două părţi laterale (nave laterale), erau de multe ori etajate pe o înălţime egală cu cea a navei centrale sau chiar rămâneau mai joase decât etajul unic al acesteia Bazileca era precedată de o curte împejmuită cu ziduri având colane spre interior În mijlocul curţii se găseau fie un bazin cu apă, fie o fântână După planul architectural al unei astfel de bazilici, vor începe să fie construite ulterior bazilicile creştine – plan bazilical De asemenea romanii au amenajat şi aşa- numitele circuri – stadion care era ornate cu obeliscuri şi statui Teatrele romane se deosebeau prin planul lor de teatrele greceşti Cel mai celebru teatru roman fiind cel al lui Marcelius aflat la Roma În ceea ce priveşte palatele romane acestea erau, se pare impunătoare cel mai renumit fiind palatal lui Diocleţian descoperit în localitatea Split Arhitectura funerară a fost şi ea dezvoltată datorită ritului înhumării practicat de romani 7 2 Sculptura romană Ca şi arhitectura, sculptura romană era chemată să sublinieze puterea şi măreţia statului Pe lângă sculptura în folos public, mai există însă şi una de uz privat Cele mai reuşite exemplare ale sculpturii romane rămân însă basoreliefurile redând scene reale, faptele de vitejie ale împăraţilor, scene de asediu şi de cucerire ale unor oraşe Cele mai multe dintre aceste basoreliefuri s-au păstrat pe arcuri de triumf şi columne Cea mai cunscută astfel de friză conţinând basoreliefuri este cea a Columnei lui Traian Pe această friză naraţiunea merge de jos în sus, pe ea regăsindu-se luptători daci şi romani, fie în pregătirea luptelor, fie în timpul confrutărilor De asemenea mai sunt reprezentate imagini înfăţişând femei, bătrâni şi copii, case, unelte, animale şi plante din care un istoric poate desluşi elemente ale civilizaţiei dacice, mergând de la modul de organizare familială, până la elemente de viaţă cotidiană Basoreliefurile au fost folosite şi la decorarea interioare, drept chenare la uşi şi la ferestre înfăţişând ghirlande de flori, instrumente muzicale sau măşti de teatru De asemenea au mai fost folosite în săli de spectacole, în therme, în săli de audienţă sau în locuinţele potentaţilor În afară de marmură şi piatră se mai folosea şi stucul Sculptura romană în rondbos redă în general oameni, animale sau păsări Statuile se aşezau mai ales în forumuri şi reprezentau în special personae de vază ale imperiului sau cetăţii (împărat, guvernator, tribuni) Aspectul sculpturilor în care romanii au strălucit a fost portretul La originea acestor portrete stau măştile mortuare luate defunctului în primele ore după răposare pentru a i se păstra imaginea cât mai aproape de realitate pe pereţii locuinţei urmaşilor 7 3 Pictura romană Pictura era folosită pentru ornamentarea încăperilor publice şi particulare Ea ne este nouă cunoscută astăzi doar datorită hazardului şi anume, descoperiri relativ recentă a ruinelor oraşelor Pompei, Herculanum şi Stabia Pe pereţii din interiorul caselor au fost descoperite scene pictate reprezentând scene de mitologie sau de viaţă reală Ceramica romană a fost în mare parte influenţată de ceramica grecească, cele mai obişnuite vase erau amforele nesmălţuite A existat însă şi o ceramică pictată, conţinând scene din viaţa unor eroi legendari În primele secole ale creştinismului s-a dezvoltat şi o artă a catacombelor Aceste galerii formau adevărate labirinte cu mai multe etaje, din loc în loc găsindu-se altare cu picturi rudimentare, reprezentând femei care se rugau, sau figuri de martiri Cele mai înseminate catacombe din Roma sunt San Callisto şi Prisala Odată cu criza imperiului din secolul al III –lea, arta romană decade 8 Arta bizantină Căderea Romei a reprezentat un eveniment de istorie universală, al cărei principală consecinţă a fost mutarea de facto a centrului de greutate a vieţii culturale de la apus la răsărit Arta bizantină a avut un pronunţat caracter religios, pentru realizarea acestei arte capii lumii creştine orientale, atât cei laici cât şi cei religioşi, au adus de pe întreg cuprinsul imperiului specialişti în diverse domenii ale reprezentării grafice La fel ca şi în Roma Antică, arta bizantină era menită să servească proslăvirii celor doi lideri ai lumii, patriarhul şi împăratul Arta bizantină reprezintă la origine o sinteză a artei greceşti şi a celei romane Evident au existat influenţe din arta popoarelor vechi Această influenţă se explică prin legături comerciale şi politice avute de Constantinopol cu aceste popoare 8 1 Arhitectura bizantină Cu toate influenţele, arhitecţii biazantini au reuşit să creeze o artă proprie, contribuind la istoria artistică a umanităţii cu ceea ce s-a numit Stilul bizantin Acest stil conţine o serie de inovaţii, dintre care unele au făcut celebră arhitectura bizantină, aceste elemente fiind prezente şi în arhitectura contemporană religioasă O primă inovaţie importantă este întrebuinţarea arcurilor în plin cintru, adică sprijinirea pe coloane prin intermediul capitelurilor O a doua inovaţie a fost cupola rotundă, care se sprijină pe o zidărie de lan rectangulară, folosindu-se aşa numitele pandantive Pandantivul este un element de zidărie de formă triunghiulară, rotunjită care face trecerea între marginea arcuită a cupolei şi marginea dreaptă a zidului Pandantivele se aşezau în cele patru colţuri ale zidurilor, cupola sprijinită astfel purtând numele de cupolă de pandantive A treia inovaţie şi cea mai celebră a arhitecţilor bizantini o reprezintă un plan de biserică cu formă de cruce, cu braţele egale înscrise într-un pătrat, numită cruce laterală grecească În interiorul pătratului care înscrie crucea, la mijloc se găseau patru piloni, distanţele dintre stâlpi şi ziduri erau egale Prin acest procedeu se realiza o creştere a rezistenţei clădirii Capitelul bizantin era bogat ornamentat cu elemente geometrice, florale sau animaliere La început aceste capiteluri aveau două părţi: prima parte se sprijinea pe fusul coloanei, a doua parte era reprezentată de un adaos de forma unui trapez sau de con şi care se numea impostă În felul aceste coloana capătă un aspect mai zvelt, ulterior s-a renunţat la aces tip de capitel şi se vor creea capiteluri dintr-un singur bloc de piatră în formă de trapez, sau de trunchi de con răsturnat Pereţii erau împodobiţi cu mozaicuri şi care se găseau şi pe pardoseală Cele mai însemnate monumente bizantine au fost construite la Constantinopol în vremea împăratului Constantin cel Mare, însă stilul bizantin a căpătat expresia sa plenară sub domnia lui Iustinian Cel mai reprezentativ monument architectonic este Biserica Sfânta Sofia, planul este în cruce grecească înscris într-un pătrat cu latura de 77 m Cupola este sprijinită pe pandantive Biserica a fost construită de doi arhitecţi greci din Asia Mică, conducerea lucrărilor având-o un oarecare Isidor din Milet Deşi sptijinită pe pandantive şi foarte rezistentă, cupola bisericii se va prăbuşi în anul 558, din cauza unor cutremure puternice şi repetate Cupola va fi reconstruită de nepotul lui Isidor din Milet care va adăuga sub calota cupolei un cilindru de piatră numit tambur, înalt de 7 m şi care se îngustează către partea superioară Pereţii acestui tambur sunt un pic înclinaţi spre interior şi sunt tăiaţi de 32 de ferestre Pe acest tambur se va aşeza cupola, creând pe lângă supleţe şi înăţime şi un aspect vizual deosebit datorită celor 32 de ferestre ale tamburului ce permit luminii să cadă pe mozaicurile pardoselii Aceste mozaicuri conţinând elemente animaliere, florale, geometrice, simbolice, dar şi figuri umane, căpătau astfel o strălucire deosebită Datorită înclinării suprafeţei lor, mozaicurile reflectau lumina asupra altor mozaicuri, care creiau astfel un adevărat joc de lumini Datorită planului, acustica era deosebită, sunetele auzindu-se în toate direcţiile în mod egal În momentul în care împăratul Iustinian a intrat pentru prima dată în această biserică el a exclamat: te-am învins Solomon, arătând astfel grandoarea superioară a bisericii Sfânta Sofia în faţa celebrului templu al Ierusalimului, dărâmat în timpul împăratului roaman Titus La 29 mai 1453 sultanul Mahomed al II –lea Fatih, va rămâne impresionat de grandoarea bisericii şi va interzice practic soldaţilor săi să o profaneze Astăzi biserica, devenită ulterior moschee, este muzeu 8 1 1 Arhitectura laică şi militară Arhitectura civilă şi militară bizantină a jucat un rol important în definirea stilului arhitectural bizantin, renumit era palatul imperial construit din marmură colorată şi alabastru Palatul avea săli bogat ornamentate, dintre care sala de recepţie şi camera unde se năşteau moştenitorii, erau cele mai frumoase Sala de naşteri era decorată în culoare purpurie de unde vine şi expersia: “născut în purpură”, tot de aici îşi trage numele familia Porfinoghenedes Palatul imperial era decorat cu fildeş, aur, argint şi pietre preţioase Între palatul imperial şi biserca Sfânta Sofia erau galerii care le uneau, de asemenea astfel de galerii existau şi între palatul imperial şi un amfiteatru în care se dădeau spectacole de circ aidoma Romei Arhitectura bizantină s-a extins în peninsula Italiei cele mai interesante monumente bizantine sunt fie în nordul peninsulei (Rapena), unde împăratul Iustinian a ridicat o biserică aproape rotundă la exterior numită San Vitale Alte biserici bizantine din peninsula Italiei se regăsesc la Roma şi Veneţia 8 2 Sculptura bizantină Bizantinii au dat o mare extindere artei sculpturale În această, artă bizantinii reuşesc să creeze opere remarcabile, cum ar fi capitelurile ornamentate cu diverse motive geometrice sau frunze şi flori stilizate, plăci de fildeş cu figuri umane sau cu diverse scene religioase 8 3 Pictura bizantină Cea mai utilizată metodă a fost cea a mozaicului Cele mai renumite mozaicuri fiind cele din biserica Sfânta Sofia şi cele din biserica San Vitale din Ravena Un astfel de mozaic îl înfăţişează pe împăratul Iustinian în mijlocul cărturarilor şi dregătorilor de la curtea sa Un altul o înfăţişează pe împărăteasa Teodora însoţită de doamnele ei În ciuda schematismului şi stilizărilor, figura denotă demnitate şi solemnitate Bizantinii s-au dovedit deosebit de pricepuţi şi în pictura în frescă De asmenea în arta bizantină un loc special îl ocupă ilustrarea manuscriselor La începutul capitolelor mari a manuscrisului se desena un ornament care ocupa o treime din pagină Un astfel de ornament poartă numele de frontispiciu; ce este remarcabil la această ornamentaţie este deosebita migală cu care artistul decorator înfăţişa propriul său ideal de frumuseţe stilizată Astfel de manuscrise erau deosebit de scumpe şi de rare Manuscrisele aveau scoarţe ferecate în aur şi argint cu bogate ornamente în relief, de multe ori pe coperţile de metal încrustau pietre preţioase sau plăci de ivoriu sau sidef Arta bizantină s-a făcut simţită şi în meşteşugul ţesăturilor, astfel covoarele bizantine conţineau o mare varietate de motive geometrice şi ememente stilizate de floră şi faună Bizantinii au creat şi borduri cu scene religioase, un fel de reproduceri după pictură Arta bizantină a avut influenţe majore asupra artei popoarelor majoritar ortodoxe Practic, arta medievală din Ţările Române este o artă de expresiei bizantină 9 Arta arabă S-a dezvoltat începând cu secolul VII d Hr şi până în jurul anului 1517, atunci când cultura islamică devine total dominată de otomani, odată cu cucerirea litoralului nordic al Africii în vremea lui Suleiman Canon Perioada maximă de înflorire a artei arabe a fost în secolele VIII – XII Aria de răspândire a artei arabe cuprinde atât popoarele arabe cât şi cele nearabe din Orientul Apropiat şi Mijlociu, din Africa de nord şi nord-vest, dar şi din Peninsula Iberică Limita estică a răspândiri artei arabe a fost India La fel ca şi ştiinţa arabă, arta arabă are la bază moştenirea artistică a vechilor popoare din vestul Asiei, adică o confluenţă a artelor egipteană, persană, siriană, indiană şi bizantină La baza sistemului artistic arab stă credinţa arabilor în Allah şi în profetul său Muhamad şi cuprinse în cartea sacră a Islamului, Coranul, ce au fost scrise în semene cufice, denumire provenită de la oraşul Kuffa din vecinătatea Bagdadului Din aceste semene, combinate cu elemente decorative, florale sau geometrice, s-au creat acele ornamente cu denumirea de arabescuri Cu astfel de elemente decorative au fost împodobite faţadele monumentelor religioase, palate şi pagini de manuscris Arabescurile sunt formate din împletirea liniilor şi a figurilor geometrice combinate cu elemente florale Arta arabică a folosit ca element decorativ aproape exclusiv aceste emente, plecând de la concepţia sacră a Coranului de a nu exista chip cioplit 9 1 Arhitectura şi sculptura arabă Arabii au preluat de la bizantini modelul clădirilor proporţionate, interioare fastuase, bogat împodobite cu aur şi pietre preţioase Aspectul materialului litic prelucrat de arabi sunt coloanele scurte şi foarte numeroase, precum şi arcurile care susţin greutatea zidurilor Aceste arcuri au formă de potcoavă de cal fiind mai mari decât arcurile în semicerc ale bizantinilor De cele mai multe ori sunt realizate din piatră de diverse culori aşezate alternativ, ceea ce mărea mult efectul vizual Elementele definitorii ale arhitecturii arabe sunt minaretele, turnuri înalte ce însoţesc lăcaşele de cult Islamic numite moschei Din vârful acestor turnuri, din balconul aferent, cântau şi chemau la rugăciune muezinii Bolţile arabe au şi ele unele caracteristici proprii, originalitatea acestora consta în firidele sau în stalactitele sau în aşa-numitele figuri care erau amplasate la colţuri şi care formau un sistem decorativ şi arhitectonic deosebit de durabil şi impunător Ele aveau rolul acelor pandantive ale artei bizantine, numai că erau mult mai numeroase Sistemul de sprijinire al cupolei pe firide în stalactite este moştenit din arta mesopotamiană Influenţele persană, indiană şi bizantină se văd şi la nivelurile planurilor de construcţie, la forma cupolelor şi a capitelurilor coloanelor Originalitatea arhitecturii arabe constă în detalii, cele mai renumite fiind stalactitele şi arabescurile Moscheea cuprindea sala în care credincioşii se adunau pentru ascultarea cărţii sfinte, dar şi diferite alte săli cum ar fi ateliere sau bibleoteci În mijlocul curţii se aflau bazine cu apă şi fântâni, lucru necesar, indispensabil chiar, cultului Islamului Unele moschei sunt atât de grandioase, încât în incinta lor au funcţionat şcoli şi chiar universităţi Planul moscheilor era de obicei de tip navă, adică dreptunghiular Printre cele mai cunoscute moschei este cea numită Ahmed Ibn Tulun, situată în partea nordică a oraşului Cairo – capitala Egiptului Însă, cea mai reprezentativă moschee este cea din Cordoba, fosta capitală a regatului maur din Peninsula Iberică Ea a fost construită în a doua jumătate a secolului al VIII –lea şi mărită în secolul IX Moscheia are foarte multe coloane legate între ele prin două rânduri de arcuri de piatră diferit colorată şi care conferea monumentului un deosebit efect de strălucire Bogăţia motivelor decorative de pe pereţi şi de la uşi este ceea ce se remarcă în primul rând De asemenea mai renumite sunt moscheile din centrele culturii arabe de la Damasc şi Bagdad Un alt aspect al arhitecturii arabe care a impresionat a fost construcţia palatelor Dintre cele mai însemnate palate arabe, cel mai renumit este cel din Granada numit Alhambra Construcţia lui a început în anul 1231 şi a durat 100 de ani Este aşezat pe un platou de unde domină practic oraşul Clădirile naive aveau zidurile groase, erau terminate cu multe turnuri şi creneluri, aveau acoperişurile ascuţite şi erau vizibile de la o distanţă foarte mare Privit din exterior, palatul are aspect de fortăreaţă, însă în interiorul său se regăsesc terase, curţi interioare, grădini, bazine de apă şi fântâni, cea mai celebră curte interioară este aşa-numita Curte a leilor care în centrul ei are un bazin care se sprijină pe spinarea unor lei uriaşi Reprezentativă pentru frumuseţea clădirii este combinaţia arcurilor şi ferestrelor de diferite culori, cele mai reprezentative fiind sălile ambasadorilor şi Aben, familia domnitoare a Granadei (1452) Sălile au pereţii bogat ornamentaţi, plafoanele fiind încrustate în sidef şi email iar pavimentele sunt din alabastru Bazinele cu apă aveau pereţii interiori formaţi di mozaicuri viu şi vast colorate La fel de renumit este şi palatul califal Alcazar din Sevilia Arabii, de asemenea au construit poduri, cel mai renumit find Podul din Toledo De asemenea turnurile au fost un element de bază al arhitecturii arabe, de exemplu Turnul Giralda din Sevilia Grădinile arabe erau renumite pentru aspectul lor variat, existând foarte multe straturi de flori, fântâni arteziene şi arbori fructiferi Sculptura arabă s-a manifestat în primul rand sub forma sculpturii statuare, aceasta însă doar înainte de hegiră Pictura s-a limitat la o pictură decorativă, eliminând din cadrul ei reprezentările animaliere şi/sau umane Arta decorativă însă, s-a dezvoltat folosind motive abstracte, geometrice şi în cel mai fericit caz florale stilizate Ceramica se încadrează artelor minore arabe Cu toate acestea, ceramica arabă nu s-a ridicat la valoarea artistică a glipticii şi orflevăriei Arabii au dezvoltat pe lândă orflevărie şi tehnica prelucrării metelelor nepreţioase, a lemnului şi a fildeşului Celebre sunt armurile şi armele create în atelierele de la Damasc şi Toledo Arabii au întrebuinţat, în egală măsură tehnica filigramului şi a cabuşonului Tehnica filigramului constă în transformarea aurului sau argintului în fire subţiri care apoi se împleteau, astfel încât se obţineau motive ornamentale şi obiecte cu suprafeţe ajurate Tehnica repuşeului reprezintă reproducerea unui desen pe o placă subţire de metal, prin apăsare, batere sau împungere Prima imagine se realiza pe interiorul plăcii ca un fel de negativ Pe suprafaţa exterioară a plăcii punctele obţinute în interior prin lovire erau unite prin apăsare, formându-se astfel linii ce reproduceau motivele clasice ale artei arabe Tehnica cabuşonului presupunea folosirea unor gheare de metal, urmată de încrustarea de pietre preţioase sau plăci de fildeş, uneori fiind folosit şi jadul Arabii au ornat unele obiecte de metal preţios sau de ceramică şi prin tehnica numită sgrafit În această tehnică s-au lucrat coperţile manuscriselor arabe, dar şi pahare, tăvi şi ibrice, plăci de fildeş, porţelan şi email Un lucru care ia făcut celebrii pe arabi, preluat din arta persană, a fost confecţionarea covoarelor Ca sinteză a artelor, a diverselor tendinţe stilistice: mesopotamiene, egiptene, bizantine sau extreme orientale, arta arabă a influenţat la rându-i nu numai zona mediteraniană ci şi zone mai îndepărtate ale Europei, Africii şi Asiei 10 Arta romanică Arta romanică reprezintă prima, în ordine cronologică, dintre reprezentările srtucturale ale artei medievale S-a vorbit foarte multă vreme despre Renaşterea carolingiană din secolele VIII – IX, însă arta epocii lui Carol cel Mare nu a atins toate palierele manifestării artistice ale omului De aceea Arta medievală este considerată a începe cu Arta romanică După Căderea Romei, Imperiul roman de apus a încetat să mai existe ca entitate politică Tulburările provocate de invaziile barbare au dus la stagnarea producţiilor artistice, dacă totuşi în occidentul Europei au fost produse valori cum ar fi: Mausoleul de la Varesa, aceasta se datorează difuziunii artei bizantne Practic, îngemănarea popoarelor barbare cu populaţiile autohtone a necesitat o perioadă de fermentaţie culturală care a generat, abia în secolul al VIII –lea Arta carolingiană Architectural vorbind, carolingienii nu au emis opere reprezentative, perioada secolelor V – XII poartă denumirea de Artă romanică şi e împărţită în trei subperioade: 1 perioada de început sau Arta preromană, cuprinsă între secolele V – VIII, caracterizată de decăderea arhitecturii, dar şi a celorlalte arte; 2 perioada “Renaşterii carolingiene”, cuprinde secolele VIII – IX şi reprezintă rezultatul confluenţei dintre arta bizantină şi elemente ale artei barbare; 3 secolele X – XII, reprezintă o perioadă denumită Artă romanică propriu-zisă şi coincide cu dinastia ottoniană inaugurată de împăratul Henric al II –lea Această perioadă e caracterizată de renaşterea formulelor arhitectonice romane, de unde şi denumirea de Artă romanică Aşa cum e firesc, Arta romanică s-a dezvoltat sub influenţa religiei catolice Carol cel Mare, care era neştiutor de carte, a nutrit un respect deosebit pentru creaţiile artistice şi literele El l-a preţuit pe călugărul Eginhard, care ia dedicate o cronică numită Vitae Carotimagus După întoarcerea sa ca împărat a Sfântului Imperiu Roman de naţiune germană, Carol a dorit să reânvie la curtea sa strălucirea Romei Din păcate însă, singurul monument architectural rămas din timpul său e aşa-numita Biserică Palatină, ridicată în capitala imperiului Aachen, care a purtat denumirea de Aix-la-Chapelle Aici se observă influenţa artei bizantine, atât planul cât şi tipul construcţiei inspirându-se din cele ale bisericii San Vitale din Ravena În timpul domniei lui Carol cel Mare, pe pereţii palatelor, s-au pictat scene de luptă scoţând în relief astfel faptele de glorie ale împăratului După moartea acestuia, lumea occidentală va fi cuprinsă de nenumărate lupte interne Împărţirea imperiului în 843, în urma Tratatului de la Verdun a reprezentat data de naştere a două popoare/naţiuni medievale care ulterior vor evolua într-un spirit de permanentă dispută, în ciuda originii lor comune Disoluţia statului a atras după sine, fărâmiţarea proprietăţii conform vechii legi saliene care prevedea că la moartea proprietarului averea acestuia se împărţea cât mai egal între moştenitorii pe linie masculină Tot în aceste condiţii, arta secolelor IX – X a cunoscut o perioadă de regres, oamenii fiind mai mult interesaţi de tezaurizare decât de aspectul estetic al producţiei Acesta este momentul de început a ceea ce s-a numit Arta romanică propriu-zisă care îşi duce existenţa din secolul X până la finele secolului al XII –lea, adică atunci când se face trecerea la Arta gotică Arta romanică se prezintă sub diferite aspecte, dezvoltându-se concomitent în Franţa, Italia, Spania, Anglia, Germania, Ţările de Jos, dar şi în ţările nordice: Polonia, Cehia şi Slovacia, Ungaria, pătrunzând pe alocuri în Transilvania Caracteristicile Artei romanice, ale arhitecturii în primul rând, sunt castelele şi abaţiile Castelele erau fortificate şi înconjurate de şanţuri cu apă Ele aveau ziduri cu metereze şi turnuri În general erau ridicate pe terenuru înalte, greu accesibile La fel de bine fortificate erau şi mănăstirile, numite în vreme abaţii, de la faptul că superiorul călugărilor era abate În incinta unei mănăstiri, pe lângă biserică, existau clădiri necesare unui trai izolat, locuinţe (chilii), mori, camere de oaspeţi, depozite, bibleoteci, grajduri Una dintre cele mai cunoscute abaţii, ridicate în stilul romanic, este cea de la Cluny care adăpostea, nu mai puţin de 3000 de călugări Acestei mănăstiri îi erau subordonate 2000 de alte mănăstiri mai mici Văzute de la o oarecare distanţă, construcţiile romanice nu impresionează prin înălţime, raportat la întindrea pe o suprafaţă Zidurile erau construite din bolovani mari de piatră, netezită la colţuri şi şlefuită, numită piatră de talie Ulterior, în construcţiile romanice, va fi folosită şi piatra de mici dimensiuni – cărămida Zidurile ajungeau până la 2 m grosime, uneori şi mai mult Zidurile de incintă ale unui castel se terminau cu creneluri În interiorul castelului se găseau diverse dependenţe care aveau un rol strict militar Din cauza nevoii de a fi cât mai rezistente, în clădirile romanice pătrundea foarte puţină lumină, tocmai datorită zidurilor foarte groase şi a ferestrelor mult prea mici Cel mai important turn al unui castel se numea Don Jon şi în multe castele reprezintă elemental de la care s-a început construcţia Utilizarea lui rezidă în faptul că era cel mai fortificat punct al castelului şi reprezenta ultimul loc de refugiu în cazul în care duşmanul ar fi pătruns în incinta castelului Plafoanele unei clădiri romanice erau boltite în leagăn O inovaţie a epocii a reprezentat-o arcul dublu care sprijinea bolta şi pereţii În încăperile mai mari, bolţile se sprijineau pe stâlpi scurţi şi foarte groşi Aceşti stâlpi aveau capiteluri în formă de con sau piramidă Bolţile romanice se întretăiau la întâlnirea a două încăperi, aceasta din necesitatea acordării unei rezistenţe mai mari în susţinerea plafonului şi acoperişului La exterior zidurile erau întărite pentru susţinere cu aşa-numitele contraforturi, care reprezentau blocuri de piatră îngroşate care făceau corp comun cu zidurile În centrul abaţiilor se găsea biserica principală al cărei plan era dreptunghiular sau de tip navă Acest plan era derivat din planul basilicilor romane Nava propriu-zisă se termina cu o parte rotundă, acolo unde era altarul, terminaţie numită absidă La multe dintre bisericile romanice sala principală sau nava a fost împărţită în trei: nava principală şi două nave laterale O astfel de împărţire s-a realizat cu ajutorul unor stâlpi, uniţi în partea superioară prin arcuri de zidărie pe care se sprijineau bolţile Navele laterale puteau avea, la rândul lor, ca şi nava principală abside mai mici, numite absidiole Unele dintre biserici mai au şi o încăpere perpendiculară pe navele laterale denumită transsept O inovaţie a arhitecturii romanice a fost adăugarea turnurilor-clopotniţă la biserici Există mai multe forme de turnuri-clopotniţă, de cele mai multe ori turnul fiind aşezat deasupra intrării în biserică Unele biserici din Anglia, de exemplu, au patru sau cinci astfel de turnuri-clopotniţă 10 1 Sculptura romanică În sculptura romanică a fost folosit cu precădere basorelieful, în special pentru decorarea castelelor şi bisericilor, uneori se întâlnesc basoreliefuri şi la chenarele uşilor Cele mai importante sculpturi romanice erau aplicate pe faţadele bisericilor, deasupra intrării principale a unei biserici romanice se găsea o suprafaţă în formă de semicerc, frumos împodobită, numită timpan Pentru aceste timpane s-au lucrat basoreliefuri ce conţineau compoziţii vaste reprezentând scene religioase, în special Judecata de Apoi sau scena Înălţării De asemenea există biserici care aveau reprezentat pe timpan Cina cea de taină Scenele umplu timpanul pe toată suprafaţa lui, din acest motiv proporţiile personajelor sunt de aşa natură încât să corespundă spaţiului de reprezentare Personajul central, cel mai adesea Iisus Hristos, este amplast central şi are statura cea mai înaltă La început, încadrarea pe suprafaţă cu contur rotund a compoziţiei structurale a creat artiştilor romanici mari dificultăţi Ulterior, însă prin experimente continui s-a ajuns ca o compoziţie de pe timpan să denote continuitate şi expresivitate Aceleaşi probleme de încadrare a personajelor într-o compoziţie au apărut şi în cazul decorării cu figuri a capitelurilor romanice Cu acest prilej, sculptorii s-au dovedit foarte inventivi, în aşa fel încât, pe capitelurile romanice au fost reprezentate subiecte variate, preluate evident din legendele biblice sau din vieţile sfinţilor Singurele teme laice erau reprezentate de muncile omului care înfăţişează viaţa de zi cu zi Pe asemenea decoruri sculpturale sunt redate plante şi animale combinate cu figuri umane pentru a putea fi integraţi pe o suprafaţă limitată ca formă şi spaţiu a unui astfel de capitel, personajele apăreau deformate, supuse unor atitudini nefireşti şi ireale Capitelurile apăreau însă de la distanţă, privite în ansamblul lor, ca un tot unitar Ca ornamente, cele mai des folosite erau frunzele de acant, lucru care evidenţia pemanenţa Artei romanice Unele dintre ornamentele geometrice de pe capitelurile romanice indică o influenţă bizantină, iar stilizările figurilor animaliere demonstrează o puternică înrâurire a artelor asiatice La elementele arhitectonice locale moştenite din tradiţia greco-romană, Arta romanică a adăugat elemente ornamentale create de cultura popoarelor germanice Prin urmare, Arta romanică reprezintă o sinteză de elemente vechi şi noi, de elemente clasice şi novatoare 10 2 Pictura romanică Pereţii bisericilor romanice erau masivi, cu puţine deschideri, permiţând astfel spaţiu suficient picturii murale Personajele picturilor romanice sunt în general reprezentate din faţă, foarte stilizate şi foarte puternic conturate Cele mai des întrebuinţate culori au fost: brun, alb, albastru, galben, portocaliu şi verde Cele mai reprezentative picturi murale romanice le găsim în regiunea Catalonia În pictura romanică se repetă tipare preluate din pictura bizantină, cu toate că atelierele pictorilor romanici nu au avut caracterul organizat al celor bizantine Ele erau mici ateliere locale în care pictorii erau, de obicei, ţărani meşteşugari şi călugări Ei practicau o artă conformă sentimentului naiv al unei religiozităţi populare 10 3 Artele decorative În Arta romanică s-au lucrat şi vitralii Vitraliul reprezintă o compoziţie picturală din bucăţi de sticlă diferit colorată legate strâns între ele, prin fâşii de plumb, necesare atât pentru asigurarea unităţii fizice şi marcarea contururilor figurilor din compoziţie Aşazate la ferestre, lumina pătrunzând prin ele, efectul vizual din interiorul bisericilor era unul deosebit Fără lumină scenele şi figurile vitraliilor nu se văd De obicei în vitralii se ilustrau scene biblice, simboluri liturgice şi uneori aspecte ale vieţii cotidiene Vitraliu a trecut în Arta gotică unde s-a dezvoltat, mai cu seamă în Franţa Artei romanice îi mai este caracteristică şi producţia de cărţi-manuscrise dintre care unele s-au păstrat până în prezent, evident subiectele principale erau de sorginte religioasă Manuscrisele erau ferecate cu plăci de aur sau argint lucrate prin procedee specifice Ornamentaţia, în majoritate realizată din aur şi argint, nu se rezumă doar la manuscrise, obiecte uzuale de cult fiind lucrate în bronz sau alte metale preţioase, dar foarte bogat ornamentate În concluzie, Arta romanică a combinat tradiţiile artei vechi greco-romane şi bizantine cu elemente populare şi cu arta uzuală a diverselor zone geografice din Europa 11 Arta gotică Arta gotică s-a răspândit, într-o oarecare măsură, pe acelaşi areal cu Arta romanică Aceasta nu înseamnă însă, că Arta gotică se originează în Arta romanică Trebuie să ţinem cont de faptul că fiecare dintre cele două stiluri, s-a dezvoltat în condiţii social-politice diferite, ele reprezentând expresia artistică corespunzătoare câte unei etape de evoluţie a societăţii medievale Dezvoltarea Artei gotice trebuie privită în strânsă legătură cu apariţia noii societăţi feudale, cu dezvoltarea oraşelor care pentru a-şi mări prestigiul se întreceau nu numai politic şi militar ci şi la nivel artistic Stilul gotic începe să se afirme începând cu a doua jumătate a secolului al XII –lea, dezvoltându-se până în secolul al XV –lea, când curentul Umanist explodează în arta Renaşterii În anumite zone ale Europei, cum ar fi ţările nordice, goticul se întinde până mai târziu Denumirea de Artă gotică ia fost dată de către artiştii perioadei renascentiste, care socoteau formele acestei arte ca fiind barbare Cum goţii au reprezentat pentru mentalitatea medievală renascentistă expresia perfectă a barbarismului, automat această artă a primit denumirea de Artă gotică A nu se confunda însă, Arta gotică cu poporul got Evident, renascentiştii s-au situate critic faţă de elementele acestei arte, de asemenea putem privi din perspectiva mentalităţii colective, percepţia pe care încă o mai aveau oamenii secolelor XV şi XVI faţă de migraţiile din secolele II – V 11 1 Arhitectura gotică Spre deosebire de edificiile romanice, în majoritatea lor masive, greoaie şi scunde, însă robuste şi trainice, construite parcă pentru a dura o vecie, monumentele gotice sunt înalte, zvelte, aparent fragile, dar foarte rezistente prin scheletul ferm al construcţiei şi mai puţin prin masivitatea pereţilor În interior, aceste construcţii au stâlpii înalţi şi puternici, care măresc împresia de eleganţă sobră pe care o denotă întreaga clădire Privită din interior, o biserică gotică are aspectul unei dantelării de piatră în care deschiderile zidăriei predomină asupra elementelor riguroase Primele edificii gotice, în ordine cronologică, au fost: catedralele şi bisericile mai mici Rolul unei catedrale gotice era acela de a aduna credincioşii la slujbă, dar şi de a reprezenta locul în care întreaga comunitate participă la luarea unei decizii de interes comun Catedralele gotice aveau una sau mai multe nave, uneori trei, alteori cinci Aceste nave comunicau între ele datorită lipsei pereţilor interiori înlocuiţi cu stâlpi Uşile de intrare, portale, erau împodobite cu sculpturi şi statui Aceste portaluri erau întrări somptoase, festive, foarte adâncite în faţadă şi corespundeau fiecăreia dintre nave Tavanul unei catedrale gotice este împărţit în mai multe triunghiuri rotunjite de zid, aceste fâşii se numesc nervuri, iar nervurile formează arc în ogivă Nervurile pornesc de la stâlpii laterali şi se ridică înspre tavan, întâlnindu-se spre boltă Acest loc de întâlnire al nervurilor se numeşte cheia bolţii Catedralele gotice nu aveau o singură boltă, practic o navă nu mai era boltită în leagăn printr-o boltă continuă, de la un capăt la altul, ci era împărţită în bolte mai mici cu plan dreptunghiular la rândul lor segmentate în triunghiuri cu laturile drepte arcuite în ogivă şi încrucişate În arhitectura gotică arcul în ogivă a fost foarte mult folosit, practic devenind o marcă înregistrată a stilului, de aceea stilul gotic poartă şi denumirea de stil ogival În afară de încrucişarea de arcuri pe boltă, la toate uşile şi ferestrele, apsidele şi apsidiolele construcţiilor gotice, se regăseşte în partea superioară acest arc în ogivă numit şi arc frânt Acest tip de arcuri sunt foarte rezistente la presiunea bolţilor, scurgând practic greutatea acoperişului în stâlpi, protejând astfel zidurile În construcţiile gotice, mai mult decât în cele romanice, vor fi folosiţi contraforţii pentru sprijinirea zidurilor laterale În general, aceşti contraforţi, erau amplasaţi acolo unde greutatea acoperişului apăsa mai mult Contraforţii au două sau mai multe trepte, astfel încât se îngustau pe măsură ce se înălţau Bolta navei centrale era mai înaltă decât boltele navelor laterale, ea se lega de pereţii exteriori ai clădirii, proptindu-se în contraforţii aferenţi prin nişte arcuri exterioare, numite arcuri butante, scoase pe deasupra acoperişului navelor laterale ca un fel de vâsle În felul acesta, greutatea bolţii centrale putea fi mult mai uşor susţinută, bazându-se pe aceste arcuri şi pe contraforţi Caracteristică stilului gotic mai este şi rozeta, care reprezintă o fereastră mare, rotundă, de piatră, cu vitralii legate prin nervuri aşezate sub formă de spiţe Văzută de la exterior, rozeta crează o senzaţie de luminozitate, reflectând practic simbolul Soarelui Prin ea pătrunde în interiorul bisericii lumina solară, în aşa fel încât, dacă priveai din interiorul bisericii, raza ce pătrundea prin rozetă, părea asemenea pogorârii Sfântului Duh asupra Mântuitorului Datorită vitraliilor din ferestre, interiorul bisericii gotice este mult mai luminat decât interiorul unei biserici romanice, datorită faptului că ferestrele sunt mult mai largi, prin urmare lumina pătrunzând într-un spectru mult mai mare Catedralele gotice, ca şi cele romanice, sunt situate în pieţele centrale ale oraşelor Catedrala se ridica, în general, pe parcursul a câţiva zeci de ani, iar pe parcursul câtorva secole se puteau aduce îmbunătăţiri Pe lângă nave, catedralele gotice, mai aveau şi un transept, format din una ori mai multe nave transvesale, perpendiculare pe celelalte Acoperişul se termina cu unul sau mai multe turnuri aşezate fie faţă în faţă în partea de la intrarea în catedrală, fie în alte colţuri ale construcţiei Turnurile erau suple, ascuţite şi terminate, de obicei, cu o săgeată Ca şi patron spiritual cele mai multe catedrale gotice au avut-O pe Fecioara Maria Cele mai multe catedrale închinate Fecioarei Maria se găsesc în Franţa, Notre Dame du Paris, Notre Dame de Rouen, Notre Dame de Reims De asemenea, catedrale gotice se găsesc în toată Europa centrală şi răsăriteană: Catedrala Sfântului Vit din Praga, Domul Sfântul Ştefan din Viena, Domul din Milano, Biserica Neagră din Braşov şi biserica parohială a saşilor din Sibiu Castelele gotice erau ridicate în general pe înălţimi, în locuri greu accesibile, având ziduri masive şi sisteme fortificate specializate Cele mai renumite castele gotice sunt cele de pe valea Rinului, însă în Germania au fost fortificate în stil gotic şi multe incinte şi ziduri exterioare ale oraşelor Caracteristic unui castel gotic este lipsa unei faţade, el fiind construit în aşa fel încât să poată fi vizibil din orice punct cardinal Un alt tip de construcţii laice în stil gotic, sunt aşa numitele palate comunale, cele mai renumite fiind Ybres, Palazzo Publlico din Siena, Casa Sfatului 11 2 Sculptura gotică În general, construcţia oraşelor a reprezentat unul din elementele de bază ale arhitecturii gotice Dintre construcţiile de utilitate publică, se remarcă, în oraşele traversate de cursuri de apă, podurile Aceste poduri erau ornate şi ornamentate Sculpturile ornamentale care ornau podurile erau realizate în tehnica rondbos, dar sculptura în rondbos se mai practica şi la altarele gotice Pe faţadele catedralelor gotice, în afara statuilor care făceau corp-comun cu clădirea, se mai practica sculptura ornamentală, folosite fiind cu predilecţie motivele geometrice şi florale Prin naturalismul ei, Arta gotică depăşeşte oarecum Arta romanică, mult mai rigidă Sculptura în rondbos a evoluat de la nivelul de aderente ale coloanelor romanice, rigide şi inexpresive, cum ar fi cele de ale mănăstirii Chartres din secolul al XVII –lea, până la profundele stilizări care înfăţişau uneori aspecte groteşti ale unor entităţi vii Astfel, printre sculpturile catedralelor gotice din Franţa, în partea de jos a acoperişurilor catedralelor, apar reprezentate forme de animale fantastice, peşti şi reptile, corpuri omeneşti deformate, acestea din urmă reprezentând rămăşiţe ale Artei romanice În general statuile gotice sunt foarte înalte, foarte mult alungite şi aceasta doar pentru a se încadra în aspectul clădirii Celebre sunt statuile gotice ale catedralelor din Amiens, Reim, Paris, ale domurilor din Koüln, Strasbourg, Burgos şi Salisbury din Anglia Sculpturile în rondbos se mai găsesc şi în nişele şi în firidele construcţiilor, impresionant fiind numărul acestor statui, spre exemplu, domul din Milano având peste 1200 de statui Unele statui istorice create după modele reale, cu toate că sunt adevărate portrete sculpturale, sunt prezentate/recomandate ca fiind personaje religioase imaginare, există însă şi portrete propriu-zise care înfăţişează personaje reale 11 3 Pictura gotică Construcţiile gotice, prin deschiderile care străbat zidurile, nu au oferit suprafeţe suficiente pe care să se desfăşoare pictura monumentală, tocmai de aceea, în arta gotică creşte foarte mult rolul vitraliilor Datorită imposibilităţii dezvoltării picturii murale, în arta gotică a luat avânt, pe lângă tehnica vitraliului şi arta miniaturală, anume, tapiseria cu figuri şi altarele policrome În catedralele gotice începe să se pună accentul pe aşa numitele altare mobile, care anterior jucau un rol pur decorativ, un rol de mobilier Aceste altare portative reprezintă opere de sculptură şi pictură în acelaş timp Ele cuprind o scenă principală pe un panou central şi alte scene pe panourile laterale numite canaturi sau voleuri, care se închideau cu nişte obloane Când altarul era închis se vedeau numai picturile de pe una din feţele panourilor Cu timpul, în aceste picturi, pictorii au reprezentat personaje religioase sub înfăţişarea unor oameni de rând În absida răsăriteană se găsea altarul principal care era situat în centrul acustic şi vizual al catedralei, astfel încât slujba religioasă să poată fi privită şi auzită din toate colţurile încăperii În capelele unei catedrale se găseau altare mai mici împodobite şi ele cu picturi 11 4 Artele decorative În perioada de dezvoltare a artei gotice, manuscrisele ilustrate şi decorate au fost foarte răspândite Un celebru manuscris gotic este cel care poartă numele de “Orele bogate ale ducelui Duberry” Acesta era o culegere de texte religioase scrise pentru ducele Duberry, care era unchi al regelui şi reprezenta un fel de ghid al rugăciunilor ce trebuiau spuse la fiecare oră din zi Textele sunt însoţite de numeroase imagini din viaţa cotidiană; în aceste imagini sunt reprezentate privelişti urbane şi rurale, construcţii, interioare de clădiri, scene de vânătoare, muncile agricole corespunzătoare fiecărei luni a anului Aceste ilustraţii reprezintă un izvor vizual pentru istoria medievală a Franţei, putându-se observa din ele diverse aspecte ale vieţii sociale şi economice În concluzie, Arta gotică nu a reprezentat un moment de decădere a artelor, aşa cum susţineau renaşcentiştii, ci, mai de grabă, un nivel diferit de ilustrare al actului creator uman Dacă ar fi să comparăm, sub diverse aspecte specifice, cum ar fi: coerenţa, cromatica, luminozitatea, armonia unor opere de artă din antichitate, ev mediu şi Renaştere, vom constata că întradevăr, arta romanică şi cea gotică este o artă mai întunecată, o artă care exprima trăirile şi mentalităţile oamenilor vremii 12 Arta Renaşterii I - Introducere - Înainte de a discuta despre expresia artistică a perioadei numită Renaştere, trebuie să avem în vedere contextual social, politic şi economic al vremii Termenul de Renaştere a apărut târziu, la nivelul secolului al XVI –lea şi a fost conferit perioadei de timp scurse de la mijlocul veacului al XV –lea, până către finele veacului al XVI –lea Contemporanii acestei perioade, numeau vremurile în care trăiau drept “timpurile moderne” Prin aceasta, ei doreau să se detaşeze categoric de perioada anterioară, adică cea a evului mediu, faţă de care se raportau critic Ca orice perioadă isorică, epoca Renaşterii nu a început şi nu s-a terminat de la o dată fixă Renaşterea, dincolo de a fi o epocă este un fenomen, un fenomen istoric care a avut valenţe în toate domeniile vieţii umane, de la politic şi economic la social, cultural, mental şi artistic Multă vreme s-a vorbit despre Renaştere ca reprezentând un fenomen pur artistic, noi cercetări, demonstrează faptul că, începând cu finele veacului al XIV –lea, până către finele celui de-al XVI –lea se poate constata o “renaştere” în fiecare palier al vieţii umanităţii Putem să vorbim în această perioadă de o “renaştere” politică, de o “renaştere” socială, de o “renaştere” cultural – artistică, aflate una faţă de alta într-un fel de lanţ al slăbiciunilor, practic una a determinat-o pe cealaltă şi invers Din punct de vedere politic, constatăm la nivelul statelor occidentale definitivarea procesului de centralizare statală care a avut ca rezultat esenţial concentrarea în mâinile suveranului a întregii puteri în stat De la sfârşitul secolului al XV –lea, atât în Franţa cât şi în Anglia şi Spania suveranul devine cheia de boltă a întregului aparat de stat Se observă, începând de acum, o înlocuire a rolului jucat de Adunările reprezentative ale stărilor sociale cu cel al unui sfat de consilieri numiţi direct de rege, ceea ce aducea în mâinile regalităţii aproape toate pârghiile puterii Practic, se declanşează ceea ce istoricii au numit “absolutismul monarhic” în forma sa clasică, cel mai sintetic denumită de aşa numitul Rege-Soare – Ludovic al XIV –lea prin formula devenită deja celebră: Statul sunt eu! Din punct de vedere politic un alt fenomen a influenţat evoluţia Europei şi anume progresul puterii otomane Creşterea influenţei Imperiului Otoman în Europa de est şi centrală a determinat şi modificări de ordin economic, oarecum paradoxal asupra Europei Occidentale Cucerirea strâmtorilor în 1453, a opturat practic una din căile de comerţ ale Europei cu Orientul Cucerirea otomană va continua cu desfiinţarea despotatului de trapezunt, apoi cu desfiinţarea coloniilor veneţiene şi genoveze din nordul Mării Negre şi în fine cu dobândirea de către otomani a cetăţilor Chilia şi Cetatea Albă Transformarea Mării Negre şi al bazinului răsăritean al Mediteranei în posesiune otomană a desăvârşit blocarea traficului comercial cu Indiile orientale Nu ar trebui să mire pe nimeni faptul că exact aceasta este perioada în care încep marile explorări geografice care aveau ca scop economic găsirea uneia sau mai multor rute către teritoriile orientale din care Europa Occidenatală se aproviziona cu cele mai scumpe mărfuri de pe piaţă: mătasea şi mirodeniile Expediţiile inaugurate de Columb au dus la descoperirea “Lumii noi” care va fi ulterior, în jurul sesolului al XVI –lea organizată în Imperii coloniale Dacă exploratorii portughezi vor reuşi prin cicumnavigarea Africii să găsească un nou drum spre Indii, spaniolii vor pune bazele celui mai vast şi prolific Imperiu colonial Împărţirea mărilor între spanioli şi portughezi a dus la creşterea influenţei politice a celor două regate, practic marile puteri ale Europei devin acum Spania şi Portugalia în detrimentul puterilor continentale De asemenea alte state cu deschidere la Oceanul Atlantic (Ţările de jos şi Marea Britanie) îşi vor creia şi ele Imperii coloniale în “Lumea Nouă” Organizarea acestor Imperii coloniale prevedea un aflux de materii prime şi mărfuri noi, neunoscute până atunci, către Europa Exploatarea noilor teritorii poate fi considerată factorul principal al “renaşterii” economice europene din secolele XVI – XVII Modificarea axei comerţului European din Marea Mediterană în Oceanul Atlantic a dus la ridicarea pe firmamentul politic European a acelor state situate în imediata apropiere a axei Spania, Polonia şi Ţările de Jos Mutaţiile de ordin economic au contribuit şi la modificări de structură sub raport social Acest lucru s-a tradus la nivel practic, prin definitivarea procesului de dezvoltare a noii clase sociale apărută la nivelul secolului al XIV –lea în Italia şi anume burghezia Această nouă clasă socială a fost asemănată de istoricii marxişti cu capitaliştii, adică cu acei negustori/orăşeni care dispuneau, în urma activităţii lor economice de capital Cerceările istorice au demonstrate însă, faptul că aceşti “capitaişti” au reprezentat, de fapt, acei negustori/meşteşugari şi bancheri care au investit în afacerile proprii, de exemplu meşteşugarii dezvoltând activitatea lor de la stadiul de atelier la cel de manufactură Trăsătura esenţială a acestor manufacturi o reprezenta munca salariată Dezvoltarea acestui sistem va duce la cristalizarea unei noi categorii sociale: proletariatul ce era compusă din muncitori calificaţi şi renumeraţi Iată că în jurul secolelor XV – XVI constatăm şi modificări de structură la nivel social, fapt care s-ar traduce printr-o “renaştere” socială Toate aceste “renaşteri” au avut şi o coordonată spirituală şi anume mişcarea de Reformă religioasă declanşată la începutul secolului al XVI –lea, dar care mişcare a avut numeroase cauze şi antecedente în evul mediu Pentru a înţelege Reforma, trebuie să privim în timp la factorii care au declanşat această dezlănţuire potrivnică Bisericii Catolice După spargerea unităţii lumii creştine, petrecută de facto în 1054, dar în realitate fiind alimentată de permanentul conflict dintre Occident şi Bizanţ, aparent Creştinismul occidental a reprezentat un tot unitar şi care funcţiona din punct de vedere instituţional perfect În realitate însă, lumea creştină occidentală a fost confruntată cu numeroase dezbinări, conflicte, schisme şi erezii Imediat după Marea Schismă, papa Grigore al VII –lea emite un edict prin care condamnă intervenţionalismul puterii laice în afacerile Bisericii, dar şi păcatele clerului Este începutul aşa-numitei Reforme gregoriene care la nivel politic se va traduce prin aşa-numita luptă pentru investitură Era vorba, în esenţă, de o singură chestiune şi anume: cine investea în funcţie un cleric de rang înalt Conflictul a avut ca actor principal pe un oarecare Henric al IV –lea, împăratul Sfântului Imperiu Roman de neam german Acesta pretindea că episcopii din imperiu sunt funcţionarii imperiului, prin urmare, el fiind cel care trebuia să-i investească în funcţie, se afirma astfel superioritatea laicului asupra ecleziasticului Grigore al VII –lea considera însă că atâta vreme cât împăratul era unsul Lui Dumnezeu prin intermediul papei, atunci puterea ecleziastică era superioară puterii laice Conflictul a escaladat în momentul în care împăratul, văzând în papă doar un funcţionar al său, l-a destituit Nelăsându-se mai prejos şi văzând în împărat o persoană îndeplinind o funcţie care provenea de la Dumnezeu prin intermediul locţiitorului Său pe Pământ, papa Grigore al VII –lea îl excomunică Excomunicarea reprezenta cea mai gravă pedeapsă care putea fi aplicată unei persoane de vază, ea presupunea nerostirea numelui împăratului la nicio slujbă, interdicţia de a intra în biserică Henric al IV-lea s-a sprijinit în demersul său pe principii teritoriali ai imperiului, dar şi pe principii ecleziastici, căroră le-a promis că fondurile destinate bisericii în urma colectării dijmei ecleziastice, vor rămâne în Germania şi nu vor lua calea Romei Din păcate pentru împărat, majoritatea principilor laici şi ecleziastici din Germania, ameninţaţi cu excomunicarea, vor refuza să-l mai sprijine pe împărat Părăsit de aliaţi, Henric al IV –lea s-a văzut nevoit să ceară iertare papei Evident, acum că papa se situa într-o poziţie de forţă, ia comunicat împăratului că pentru a fi iertat şi primit în sânul bisericii va trebui să facă penitenţă Astfel, Henric a aşteptat trei zile desculţ în zăpadă, în faţa cortului papei la Canossa, pentru a fi primit şi iertat de papă Conflictul va continua în acest fel vreme de un secol, totul finalizându-se prin Concordatul de la Worms din 1122 Acest concordat prevedea o dublă investitură: cea laică înfăptuită de împărat şi cea ecleziastică de papă Era vorba de aşa numita “învestitură prin cârjă şi inel” În ciuda acestui concortdat, conflictul dintre puterea laică şi cea ecleziastică se va desfăşura şi în alte zone ale Europei Rivalitatea dintre puterea laică şi cea ecleziastică s-a manifestat, oarecum, sub aceleaşi forme şi în Franţa medievală şi tot datorită banilor Arestarea papei de către regale Franţei a dus la ceea ce s-a numit Marea Schismă a Occidentului, care la un moment dat s-a manifestat prin existenţa concomitentă a trei papi La nivelul anului 1418 exista un papă la Roma, unul la Pisa şi un altul la Avignon Mutarea la sfârşitul secolului XIV a sediului papalităţii în Franţa, a fost rezultatul, în principiu, a trei factori: 1 faptul că Franţa era cel mai puternic regat al Europei; 2 frustarea francezilor că vreme de un mileniu şi vreo 300 de ani, toţi papi erau de origine italiană; 3 vechiul conflict de la începutul secolului XIV, atunci când Filip al IV –lea cel Frumos a hotărât ca dijma ecleziastică să nu meargă la Roma pentru a fi redistribuită, ci să rămână în Franţa Influenţa crescândă a Franţei la nivel ecleziastic, s-a tradus printr-o mişcare de emancipare şi de autonomizare a bisericii franceze – galicanism În Anglia au existat, de asemenea, astfel de reacţii potrivnice papei, cea mai cunoscută fiind uciderea arhiepiscopului de Canterbury, Thomas Bekett în 1172 Motivul a fost practic unul identic cu cel din Franţa, tendinţele centralizatoare ale monarhiei engleze şi mentalitatea specifică vremii, ca aceste fonduri ecleziastice să rămână local, au determinat papalitatea să-l însărcineze pe Thomas Bekett să se opună făţiş politicii regale Acuzat de lezmajestate, Thomas Bekett în momentul în care se încerca arestarea sa, chiar în incinta catedralei din Canterbury, a fost ucis La scurt timp însă, regele va fi nevoit să facă penitenţă la mormântul lui Thomas Bekett pentru a fi iertat Din toate aceste lucruri la care mai putem adăuga şi influenţa majoră avută în Peninsula Iberică, atât în timpul Reconquistei cât şi ulterior, putem vedea locul şi rolul şi influenţa Bisericii ca instituţie şi ca ierarhie în societatea medievală Ca un paradox însă, Biserica nu era privită ca fiind păstrătoarea adevăratei credinţe La nivel popular, credinţa era condiţionată de diverse practici venale, cum ar fi vânzarea de indulgenţe Abuzurilor Bisericii li s-a răspuns în câteva rânduri, la nivelurile păturilor inferioare ale societăţii, prin revolte catalogate imediat drept erezii, cum ar fi cea a lui John Wycliff, Jan Hus Deşi înăbuşite, aceste revolte au înfăţişat cangrena existentă la nivelul practicilor instituţionale a Bisericii Catolice O încercare de reformă din interior a venit din partea unui visător, pe numele lui Francisc D’Assisi Acesta considera că idealul de viaţă apostolică nu trebuia să fie cel propovăduit de până atunci, ci implicarea în societate, ajutorarea săracilor, austeritatea, pauperitatea, propovăduirea cuvântului Domnului şi misionarismul Acuzat de erezie, Francisc D’Assisi se va prezenta în faţa papei pentru a-şi expune crezul, argumentul său suprem fiind stigmatele Odată înfăţişate aceste stigmate, la care s-a adăugat afirmarea credinţei sale în Biserica Catolică, Francisc D’Assisi va fi absolvit de erezie însă, rezultatele practice, concrete ale acţiunilor sale vor consta doar în apariţia unui nou ordin ecleziastic numit Ordinul franciscan Nemulţumirile de la nivel social şi spiritual au atras evident anumite acţiuni şi la nivelul elitelor În secolul al XV –lea, având rădăcini însă în cel anterior, începe să se facă simţit un curent intelectual, care va atinge apogeul în secolul următor, numit Umanism Umanismul are trei mari forme de manifestare şi anume: Umanismul intelectual, Umanismul civic şi Umanismul artistic Evident că Umanismul intelectual prin producţiile sale a reprezentat baza celorlalte două forme, practic era nevoie de un program ideatic care să genereze atitudinea civică şi creaţiile artistice Nu trebuie însă, să vedem o ordine cronologică aici, ci practic se ridică întrebarea ce a fost mai întâi, reprezentarea artistică, mediul creator de idei sau ideile au generat forme artistice? Prin urmare, acest ansamblu de idei novatoare poartă numele de Renaştere culturală Renaşterea culturală are drept punct de plecare Peninsula Italică Italia reprezintă, din punct de vedere politic, un conglomerate de forme statale, există regate, dar există şi oraşe-stat Mozaicul de organizare statală în Peninsula Italică l-a determinat pe Niccolò Machiavelli să scrie în Principele că drumul pe care ar trebui să meargă peninsula este cel al unui principat absolut, iar metoda politică să fie scopul se atinge indiferent de mijloace Practic Niccolò Machiavelli vedea o Italie unificată având în frunte un principe care trebuia pentru a menţine unitatea şi coeziunea naţională să pună în aplicare orice metodă, de la diplomaţie la război, de la acţiuni caritabile la tortură şi crimă Idealul machiavelic va fi însă, pus în aplicare abia în a doua jumătate a secolului XIX, atunci când Italia va deveni un stat unitar Naţionalismul locuitorilor Peninsulei Italice nu va fi însă, dus la realitate faptică din cauza intereselor politicii vest-europene; lucru acesta se va vedea clar în timpul aşa numitelor războaie italice, când regatul Aragon, Imperiul habsburgic şi Franţa se vor lupta pentru a obţine sfere de influenţă în Peninsulă Din punct de vedere intelectual însă, ideile lui Niccolò Machiavelli au generat o adevărată emulaţie intelectuală vreme de trei secole, timp în care creaţiile culturale vor depă;ii cantitatea şi calitatea din orice altă zonă a Europei Umanismul civic a repzentat ca şi cel intelectual, de altfel, un sistem conceptual în baza căruia „homus novus” se raporta la societate Practic se opune acorporatismului şi anonimatului societăţii medievale, un individualism generator de geniu Dacă in evul mediu o operă de artă cu semnătura autorului e foarte greu de identificat, în Renaştere creatorul îşi afirmă identitatea, indiferent cât de obscură ar fi ea Nu trebuie să punem însă, pe seama genuilui italian toate aceste manifestări culturale şi producţiile lor practice, arta devenea esenţială pentru cantitatea şi calitatea producţiilor artistice şi culturale din epocă este un fenomen cu mult mai vulgar şi anume mecenatul Practic un nobil/burghez înstărit care dorea să-şi manifeste pregnant identitatea proprie, plătea/era dispus să plătească sume considerabile pentru realizarea unor opere de artă care să-i ridice statutul , în faţa altora, nu era obligatoriu însă, ca respectivele creaţii artistice să îl şi reprezinte Era însă, extrem de plăcut pentru orgoliul său ca de exemplu în cazul unui banchet rivalii săi politici şi economici să constate în locuinţa sa diverse opere magnifice, create de un Michelangelo, Raffael, sau da Vinci Vedem astfel că Renaşterea culturală (intelectuală şi artistică) a apărut exact acolo unde la finele evului mediu se înregistra cea mai intensă activitate economică Renaşterea culturală nu s-a rezumat doar la producţii artistice generate de mecenatul potentaţilor, ci şi la mecenatul aristocraţilor sau chiar al Bisericii Numeroase clădiri şi chiar construcţii ecleziastice au fost fiananţate de papi, duci sau regi, din acelaşi motiv, de a-şi preamări orgoliul şi puterea statului pe care-l conduceau Din Italia ideile artistice şi nu numai, au influenţat şi viaţa culturală din Germania, Ţările de Jos şi ţările nordice Toată acestă mişcare de renaştere trebuie privită ca o epocă distinctă la scară istorică, pentru că ea a generat modele/tipare de gândire care s-au materializat de la construcţii până la producţii filosofice Însă, elementul intelectual, fundamental al Renaşteriii culturale rămâne raportarea la antichitatea clasică greco-romană Acest fapt se datorează următorilor factori: 1 perioada de maximă înflorire a Renaşterii coincide cu exodul grec de după 1453 înspre occident; 2 existenţa în Peninsula Italică a principalelor vestigii ale civilizaţiei romane, lucru ce a determinat reflexivitatea oamenilor secolelor XIV – XV asupra epocii de glorie a Romei 12 Arta Renaşterii II Elementele care anunţau o revoluţie la nivelul artistic s-au manifestat, în principal, în Peninsula Italică încă din a doua jumătate a secolului al XIII –lea Progresul activităţii comerciale a determinat progresul tehnicii, de această tehnică au beneficiat toţi creatorii perioadei, inovaţiile au reprezentat cheia care a deschis cufărul actului generator de artă nouă Datorită activităţii comerciale intense, odată cu mărfurile vulgare se dezvoltă şi un comerţ al produselor de artă Există câteva elemente caracteristice epocii culturale a Renaşterii cum ar fi: faptul că pictorii, sculptorii şi arhitecţii erau în acelaş timp şi scriitori sau critici, prin urmare, polivalenţa creatorului reprezintă un trademark al Renaşterii Aceşti creatori au preluat, au analizat şi evoluat metodele artistice ale Antichităţii, generând o artă originală prin formele ei exterioare, dar şi prin baza ei spirituală şi financiară Artiştii perioadei renascentiste studiau în detaliu modelele de expresie şi expresivitate ale Antichităţii Evident, Arta renascentistă s-a dezvoltat cel mai mult în oraşele cele mai opulente Opera de mecenat inteprinsă, fie de conducători politici fie de familii nobiliare avute, a avut drept rezultat o producţie artistică inegalabilă la scara Istoriei Artei Deşi din punct de vedere politic, Peninsula Italică era extrem de divizată, activitatea comercială a dus la creşterea rolului jucat de unele oraşe-state cum ar fi: Florenţa, Genova, Veneţia, Pisa, lucru care a generat automat o producţie artistică superioară celorlalte localităţi Dincolo de oraşele comerciale, o activitate artistică febrilă a avut loc şi în nucleul civilizaţiei antice, acolo unde vestigiile trecutului reprezentau modelul definitoriu noii arte ce urma a fi create, acest nucleu era Roma care din păcate, se afla în epoca respectivă, sub influenţa politică a papei Cu toate acestea, papalitatea a reprezentat, nu de puţine ori, un Mecena pentru artiştii Renaşterii Revenind la problema artiştilor şi a personalităţii lor, în sensul că geniul lor creator s-a manifestat, material vorbind, a generat opere de artă doar atunci când era şi finanţat Unele din creaţii beneficiau anterior execuţiei de machete expuse în pieţele publice, studierea lor de către populaţie conducând uneori la sugestii adresate creatorului 12 1 Arhitectura Renaşterii În timpul Renaşterii, potentaţii urbani comandau ridicarea de palate care să întreacă în frumuseţe vechile castele medievale Palatele renascentiste nu erau construite izolat ci în oraşe, nemaiavând astfel nevoie de fortificaţie Aşa cum erau ele integrate urbanisticii, palatele renascentiste nu puteau fi văzute decât din stradă, de aceea s-a acordat o foarte mare atenţie faţadelor Acestea se desfăşurau pe orizontală, pe două sau trei etaje şi aveau deschideri numeroase şi mai spaţioase decăt în evul mediu Erau ornamentate cu coloane, arcuri în plin-cintru (semicirculare), pilaştri încastraţi în zid, iar în partea superioară, coloanele şi pilaştrii aveau capiteluri sculptate de cele mai multe ori în stilurile ionic şi corintic Pe faţadă se mai găseau şi aşa numitele coloane angajate (pe jumătate îngropate în zid) Coloanele erau adesea geminate (grupate două câte două); deasupra ferestrelor şi uşilor apar frontoane a căror formă derivă din forma frontoanelor greceşti Alternarea coloanelor cu pilaştrii, arcurilor, frontoanele şi diferenţa altor elemente ornamentale ale faţadei, varietatea acestor elemente supuse gustului personal al creatorului şi imaginaţiei acestuia, dau originalitate palatelor renascentiste Jocul de linii orizontale şi verticale mărea impresia de echilibru şi armonie sobră, în interiorul palatelor existau scări ornamentale cu balustrade sculptate; pereţii erau pictaţi sau acoperiţi cu ţesături, în general covoare şi tapiserii Ulterior, aceste modele de tapiserii se vor dezvolta în Franţa, dând aşa numita tehnică a gobelinului Spaţiile largi ale încăperilor şi ferestrele mari ale clădirilor arată nevoia oamenilor vremii de lumină Din acest punct de vedere, construcţiile Renaşterii sunt mult mai confortabile decât locuinţele medievale, mult mai reci şi mai întunecate Renumite sunt palatele Pitti şi Uffizi din Florenţa, dar şi palatul Riccardi, fostă locuinţă a familiei de’ Medici În Renaştere s-au construit şi palate comunale, spitale şi locuinţe după modelul Villae –lor romane Un rol important în arhitectura Renaşterii italiene l-au avut construcţiile religioase Dintre ele, elemente noi integrate într-o arhitectură mai veche prezintă Domul Santa Maria del Fiore Cupola acestei construcţii în opt ape, a fost realizată de arhitectul Filippo Brunelleschi Lângă această construcţie se găseşte o clopotniţă sub formă de turn înalt, care poartă numele de campanilă Aceasta este opera arhitectului şi pictorului Giotto di Bondone care este consierat primul mare artist al noului val Multe monumente ale Romei sunt legate de numele sculptorului şi arhitectului Leon Battista Alberti care a redactat şi multe tratate de arhitectură Cel mai renumit arhitect al Renaşterii italiene este Bramante, de numele căruia se leagă proiectarea şi construirea impunătoarei biserici Sfântul Petru din Roma 12 2 Sculptura Renaşterii Sculptura Renaşterii italiene ocupă poate, cel mai important loc în arta umanităţii Basoreliefurile Renaşterii au fost aplicate pe faţadele clădirilor, pe socluri, pe balustrade, pe uşi, motivele tratate de aceste basoreliefuri sunt nu numai decorative, ci de cele mai multe ori sunt adevărate compoziţii valoroase cu personaje variate În încadrarea scenelor au fost create chenare în care cele mai folosite au fost motivele florale Frizele erau împodobite cu ghirlande de frunze pe care se vedeau păsării şi animale mici şi uneori copii S-au realizat însă şi ornamente geometrice foarte variate În timpul Renaşterii s-au creat foarte multe statui cu subiecte diverse, printre care: portrete de femei şi bărbaţi, personaje istorice, copii, figuri religioase sau alegorii sau eroi legendari Aceste figuri sunt, uneori, înfăţişate în întregime, alteori călare, iar alteori sub formă de busturi Statuile erau în general amplasate în pieţile publice, în grădinile oraşelor sau curţile locuinţelor oamenilor bogaţi Se întâlnesc însă şi sculpturi amplasate pe faţadele clădirilor sau deasupra balustradelor de la poduri Faptul că în Renaştere a existat un adevărat cult pentru meritul personal şi delimitarea omenească, se regăseşte şi în faptul că s-a acordat o deosebtă importanţă portretelor În afară de figurile umane, sculptura Renaşterii a reprezentat păsări şi animale Lumea înconjurătoare a fost socotită demnă de afi cunoscută sub toate aspectele ei Conceptul de frumos în Renaştere nu consta doar în frumuseţea fizică a modelului redat Calitatea pe care o are o operă de artă, de a trezi privitorului diverse trăiri, de a comunica, practic gândurile şi sentimentele creatorului, expresivitatea execuţiei, ei bine, toate acestea proveneau din concepţia carecteristică vremii, conform căreia aspectul fizic este oglindirea aspectului moral Materialele din care erau realizate sculpturile au fost: piatra, marmura, bronzul, lemnul dar şi teracota Artiştii Renaşterii învăţau/deprindeau meşteşugul în aşa numitele ateliere care erau conduse de maeştrii Unele lucrări au fost executate colectiv, adică de maestru, de lucrătorii instruiţi de el şi de ucenici Celebre au fost atelierele Florenţei, în special cele ale lui Andrea Verrocchio, unde a studiat Leonardo da Vinci şi atelierele lui Ghirlandaio unde a studiat Michelangelo Renumit a fost şi atelierul de sculptură din Pisa al familiei Pisano şi cel din Florenţa al familiei de la Robbia Nicola Pisano este vinovat de cele cinci basoreliefuri de pe balustrada amvonului catedralei din Pisa Dintre acestea, impresionantă este Naşterea lui Hristos realizată în maniera sarcofagelor romane, făcând astfel legătura cu arta Antichităţii clasice Fiul lui Nicola Pisano, un oarecare Giovani Pisano continuă opera tatălui, realizînd basoreliefurile amvonului catedralei din Pistoia Cel mai renumit basorelief este Uciderea pruncilor Sculptori din familia de la Robia au reprezentat în diferite compoziţii pe Fecioara Maria, aceste reprezentări purtând denumirea de Madona Uneori, Maica Domnului este reprezentată cu Pruncul în braţe, subiectul Maicii Domnului fiind unul predilect în perioada Renaşterii Drept modele erau luate femei florentine care erau reprezentate având o atitudine calmă şi senină, spre deosebire de reprezentările Madonei din perioada medievală, care erau înfăţişate îndurerate Luca de la Robia este cel mai cunoscut dintre artiştii familiei Un alt reprezentant de seamă al sculpturii italiene este Donatello Personajele sculptate de el sunt solemne, cu atitudini grave şi pline de mândrie Celebre sunt statuile numite Donatello, Sfântul Gheorghe, Sfântul Ioan Evanghelistul, David, Nicolo de Uzzano şi celebra statuie ecvestră a condotierului padovan pe numele lui Gattamelata Michelangelo este poate geniul suprem al Renaşterii în sculptură, statuile sale reprezentând chintesenţa principiilor artistice ale epocii Spre exemplu, David este reprezentat sub forma unui atlet, făcând astfel legătura cu modelele artistice ale Antichităţii La comanda papei Iulius al II –lea, Michelangelo a reprezentat un grup statuar în care sunt înfăţişate câteva modele de sclavi din care se desprind sentimente umane reprezentate deosebit de expresiv, pe lângă suferinţă se evidenţiază feminitatea şi forţa La rugămintea şi comanda familiei de Medici Michelangelo va realiza şi statui pentru mormântul familiei de Medici Celebre sunt statuile prietenilor săi Giuliano şi Lorenzo de Medici Pe lespedea mormântului lui Giuliano de Medici sunt două statui alegorice care simbolizează ziua şi noaptea, iar pe cea a mormântului lui Lorenzo de Medici este reprezentat „Gânditorul” Sub firida cu statuia lui Lorenzo, se găsesc alte două statui simbolizând crepusculul şi aurora 12 3 Pictura Renascentistă În afară de pictura murală, s-au realizat în această perioadă şi tablouri portabile în ulei, care se aplicau pe un fond de lemn sau pânză care era acoperit cu grund Pictura epocii s-a dezvoltat în mai toate oraşele italiene, însă punctul de plecare a fost Florenţa După numele oraşelor mai reprezentative în acest domeniu, s-au dat denumirile diferitelor stiluri artistice care se intitulau şcoli Astfel, avem pe lângă Şcoala florentină, Şcoala veneţiană, Şcoala romană, Şcoala milaneză şi Şcoala napolitană Au existat însă şi centre mai mici: Siena, Parma, Verona sau Ferrara 12 3 1 Giotto (1267 - 1337) Considerat a fi iniţiatorul Renaşterii italiene în pictură este florentinul Giotto Lui i s-a cerut să ilustreze portretul unui reformator al vieţii monahale care murise cu doar 41 de ani înainte, pe numele său Francisc di Assisi Reprezentarea acestuia a ţinut cont de mediul în care trăise Francisc; dificultatea reprezentării cât mai fidele, l-a făcut pe Giotto să rezolve câteva probleme tehnice de care până atunci nu se ţinuse cont: 1 să redea corect mărimea personajelor; 2 să redea cât mai fidel corpul uman; 3 să redea cât mai exact mişcarea A rezultat o operă de artă care poate fi considerată promotoarea Renaşterii, ceea ce evidenţiază acest nou stil este perspectiva spaţială Perspectiva reprezintă capacitatea pictorului de a reprezenta spaţiul, care include corpuri şi obiecte, aşa cum se văd ele privite dintr-un anumit unghi de către un singur privitor; mai poartă şi denumirea de viziune monoculară Giotto l-a reprezentat pe Sfântul Francisc în cadrul unor scene religioase, în biserica din Assisi, unde după moartea lui Francisc se făceau pelerinaje Giotto este considerat unul dintre promotorii Renaşterii şi unul dintre cei mai mari inovatori pe care ia avut arta umană Un pas mai departe a fost Masaccio 12 3 2 Masaccio (1401 - 1428) Masaccio a fost interesat de studierea naturii şi de reprezentarea cât mai veridică a omului A căutat să pătrundă gândurile personajelor şi să le redea cât mai fidel angrenate în momente de frământare sufletească Spre exemplu, Masaccio a pictat în capela Branacci, situată în biserica Santa Maria del Carmine din Florenţa, o suită de imagini inspirate din Biblie, între care cea mai cunoscută este scena izgonirii din Paradis În această scenă, Adam este surprins copleşit de remuşcări, ascunzându-şi faţa în palme Imaginea surprinde acţiunea, mersul lui Adam părând că denotă mişcări nehotărâte, de ca şi cum povara păcatului i-ar apăsa conştiinţa Această compoziţie a lui Masaccio este remarcabilă din punct de vedere al anatomiei corpului uman şi crează iluzia de volum cu ajutorul unor umbre intense Tot la Florenţa a lucrat mai târziu şi Sandro Botticelli 12 3 3 Sandro Botticelli (1444/1445 - 1510) Sandro Botticelli a redat în compoziţiile sale oameni reali din Florenţa vremii, reuşind să scoată în evidenţă trăirile sufleteşti ale acestora, uneori chiar exagerânde-le Cea mai celebră operă a sa este cea intitulată „La primavera” în care, sub pretextul că pictează pe zeiţa/zâna primăverii împreună cu însoţitoarele ei într-un peisaj înflorit, el a înfăţişat femei florentine surprinse într-o acţiune de dans, exprimând graţie şi supleţe Grupul celor trei femei este inspirat dintr-o operă a lui Praxiteles întitulată Cele trei graţii care alături celorlalte personaje alegorice, scot în evidenţă geniul pictorului şi legătura sa conceptuală cu Antichitatea O altă operă celebră a lui Botticelli este Naşterea Venerei, în care este figurată o femeie ce a fost considerată drept idealul feminin renascentist Remarcabilă este şi lucrarea sa portretistică în care o redă pe tânăra florentină Simoneta Vespuci care a reprezentat modelul lui Botticelli, atât pentru personajul zeiţei primăverii cât şi pentru Venera O următoare perioadă a Renaşterii italiene în pictură, este reprezentată de un oarecare Piero della Francesca 12 3 4 Piero della Francesca (1412 - 1492) Deşi originar din provincia Umbria, Piero della Francesca a influenţat întreaga mişcare artistică italiană a epocii, el peregrinându-se în Florenţa, Urbino, Ferrera, Arezzo, Ancona, Rimini, Bolonia şi Roma unde a fost invitat de către potentaţii locali să picteze A pictat foarte multe fresce, conferând siluietelor reprezentate monumentalitate, deşi le-a redus la esenţial, evitând redarea detaliilor nesemnificative A fost considerat monaful matematicienilor, el redactând tratatul intitulat Despre arta de a picta în perspectivă, în acest tratat el a încercat să explice secretele raţionalizării spaţiului, în principal deplasarea liniilor şi planurilor către infinit şi scădărea dimensiunilor în raport cu distanţele Un alt tratat de-al său studiază geometria volumelor Cunoştinţele lui Piero della Francesca au contribuit la formarea intelectuală şi artistică a pictorilor ulteriori, prin faptul că a rezolvat în mod teoretic problema reprezentării omului şi obiectelor în spaţiu Aplicând principiile pe care le-a expus, el a realizat fresce pline de sobrietate şi caracterizate de precizia şi eleganţa stilului Astfel sunt decoraţiile templului familiei Malatesta de la Rimini şi portrete pe panouri portbile, cum ar fi cele ale ducelui Federico da Montefeltro şi al soţiei acestuia Batista Sforza Aplicând principiile lui della Francesca şi-a făurit operele Andrea Mantegna 12 3 5 Andrea Mantegna (1431 - 1506) Andrea Mantegna este considerat şeful şcolii de picturi din Padova Principalul izvor de inspiraţie a lui Mantegna a fost mediul înconjurător El a fost arheolog, desenator şi gravor al vestigiilor Antichităţii A căutat să rezolve problemele de perspectivă în reprezentare interioră, dar a avut şi preocupări de anatomie a corpului uman, cea mai celebră compoziţie fiind Hristos mort, ceea ce se remarcă aici este aşa numita tehnică a recursiei, adică tehnica de a scurta corpurile umane pentru crearea de perspective Pictorii amintiţi anterior au pregătit calea celor trei mari genii ale Renaşterii: Leonardo de Vinci, Raffael şi Michelangelo Ei sunt consideraţi primele genii ale artei umane, după geniile Antichităţii: Phidias, Pracsiteles, Scopas şi Lysip 12 3 6 Leonardo da Vinci (1452 - 1519) Şi-a desăvârşit formaţia intelectuală la Florenţa, deşi a lucrat majoritatea vieţii sale la Milano, fapt care ia atras şi supranumele de şeful şcolii de pictură milaneze A fost: arhitect, pictor, fizician, chimist, de asemeni a fost unul dintre puţinele spirite polivalente ale umanităţii, spre exemplu: a studiat zborul păsărilor pentru a realiza primul elicopter, s-a gândit că omul ar putea merge sub apă, iar schiţele sale au stat la baza primelor submarine A fost inginer de fortificaţii, a creat planuri şi schiţe pentru realizare de ornament, poduri şi maşini de luptă A fost anatomist şi fiziolog: descoperind practic circulaţia sângelui A fost angajat ca artist la curtea regelui Francisc I al Franţei, de asemenea a fost literat şi muzician În pictură faima pe care a căpătat-o se datorează celebrei compoziţii Cina cea de taină Această pictură se găseşte în trapeza mănăstiri Santa Maria delle Grazzie din Milano Ceea ce scoate în evidenţă da Vinci este efectul pe care-l reproduce pe chipurile personajelor, vestea pe care Iisus Hristos o dă celor 12 apostoli, că unul dintre ei Îl va trăda Se constată trăiri diverse, indignare, furie, mânie, mâhnire, apărare în cazul lui Iuda, frică chiar Iisus Hristos este reprezentat plin de nobleţe, rămânând calm şi oarecum resemnat Cele 13 figuri reprezintă practic, 13 portrete diferite, ceea ce a condus în istoriografie la diverse interpretări Compoziţia lui Leonardo da Vinci este considerată una dintre cele mai reprezentative creaţii artistice ale lumii, aceasta deoarece, personajele sunt surprinse în acţiunile lor şi le sunt surprinse trăirile Aceeaşi preocupare pentru stările sufleteşti umane se observă din celelalte creaţii ale lui da Vinci, astfel este portretul unei femei florentine pe numele ei Monalisa, compoziţie care este cunoscută sub numele de Gioconda Din reprezentarea personajului reies trăsături ale vestimentaţiei perioadei şi al idealului feminin al epocii 12 3 7 Raffael Sanzio da Urbino (1483 - 1520) Faptul că de la vârsta de 4 ani a rămas fără mamă a determinat fundamental întreaga sa creaţie artistică, toate operele sale sunt o exploatare a maternităţii Astfel cele mai vestite opere ale sale sunt Frumoasa grădinăriţă şi Madona Sixtină în care apare reprezentată Fecioara cu Pruncul, între Sfânta Barbara şi papa Sixt al VI –lea În afară de Madona, Raffael a pictat şi pereţii celor patru camere ale palatului Vaticanului numite staze Cea mai însemnată este camera semnării tratatelor unde se găseşte celebra frescă intitulată Şcoala din Athena Aici Raffael ia reprezentat pe toţi oamenii de seamă din Antichitate şi până în zilele lui, în centrul compoziţiei sunt plasaţi cei doi celebri gânditori ai Antichităţii: Platon şi Aristotel; Platon reprezintă simbolul filosofiei artelor şi speculaţiei Aristotel reprezintă celelalte ştiinţe: matematică, logică etc 12 3 8 Michelangelo Bonarroti (1475 - 1564) Este considerat unul dintre cei mai agitaţi creatoi ai umanităţii datorită vieţii tumultoase pe care a trăit-o Michelangelo a desfăşurat o activitate intensă ca pictor, dar cea mai mare dragoste a sa a fost sculptura în marmură Cea mai importantă lucrare a lui Michelangelo Bonarroti este plafonul Capelei Sixtine Capela este o sală dreptunghiulară, care are pereţii pictaţi şi de alţi mari artişti ai vremii, printre care şi Botticelli Pe plafon, în 9 panouri, Michelangelo a reprezentat scenele principale ale genezei biblice, cele mai semnificative sunt Crearea omului, Păcatul originar, Potopul şi Exodul /Izgonirea din Eden Cele mai izbutite figuri expresive sunt cele ale profetului Ieremia, Iora, Isaia, Ezechiel Figurile şi scenele sunt încadrate în chenare înconjurate de figuri ce par a fi statui În afară de cele 9 panouri principale, plafonul Capelei Sixtine mai cuprinde o multitudine de forme geometrice adaptate spaţiului semicircular al cupolei Michelangelo a reprezentat personajele având drept model persoane reale Cel mai de seamă reprezentant al Şcolii veneţiene a fost Tizian 12 3 9 Tizian (1477 - 1576) Acesta a realizat nu mai puţin de 4000 de opere de artă, fiind apreciat foarte mult în întreaga Europă De exemplu, el a fost solicitat de împăraţii habsburgi şi de regii Franţei pentru a le realiza portretele Cele mai celebre portrete ale lui Tizian sunt cele ale împăratului Carol Quintul şi al fiului său, regele Spaniei, Filip al II –lea Pe lângă personajele politice ale vremii, Tizian şi-a pictat şi familia, atfel a pictat-o şi pe soţia sa şi pe fiica sa Lavinia De asmenea a mai pictat şi personalităţi ale Renaşterii, cum ar fi Pietro Aretino 12 4 Artele decorative ale Renaşterii Pictura decortivă a jucat un rol important în conferirea construcţiilor unui aspect armonios Arta interioarelor, a mobilierului, a vaselor şi costumelor a introdus practic conceptul de valoare estetică în arta cotidiană Arta decorativă a luat însă şi un aspect industrial S-au realizat astfel obiecte din fier forjat, obiecte de orflevărie, ceramică, ornamente cu motive mitologice, arabescuri, motive florale sau animaliere şi care se produceau în cantităţi mari în manufacturile existente în oraşele vremii De asemenea s-au mai realizat obiecte de sticlă, mobilier încrustat sau pictat, mozaicuri şi tapiserii Unii dintre marii artişti ai vremii s-au delectat cu arta tapiseriei, un exemplu fiind Raffael 13 Concluzii Renaşterea italiană a reprezentat o etapă de efervescenţă intelectuală şi spirituală şi a constituit punctul de plecare a dezvotării artelor în secolele următoare Din acest moment, reprezentările artistice, fie că sunt ele arhitectură, sculptură sau pictură, emană individualism, umor, lumină şi încredere în faptul că omul ar trebui să reprezinte centrul Universului Cuprins: pagina 1 Introducere în studiul Istoriei artei……………………………………1 1 2 Legătura dintre gând şi imagine…………………………… 1 1 3 Specificul artei…………………………………………… 1 1 4 Cronologia Istoriei artei…………………………………… 2 1 5 Spaţiile artei…………………………………………………3 2 Începuturile artrelor plastice: Preistoria……………………………… 5 3 Arta Antichităţii……………………………………………………… 8 3 1 Arta Egiptului Antic…………………………………………8 3 2 Arhitectura Egiptului Antic………………………………… 9 3 2 1 Piramidele şi hipogeele…………………………… 9 3 2 2 Templele egiptene……………………………… 10 3 3 Sculptura egipteană…………………………………………11 3 4 Pictura egipteană……………………………………………13 3 5 Artele decorative……………………………………………13 4 Arta asiro-babiloniană şi persană…………………………………… 14 4 1 Arta akkadiană………………………………………………15 4 2 Sculptura în rondbos……………………………………… 16 4 3 Arhitectura Babilonului…………………………………… 16 4 4 Sculptura babiloniană……………………………………… 17 4 5 Sculptura persană………………………………………… 18 5 Arta gracă…………………………………………………………… 19 5 1 Arta cretană………………………………………………… 19 5 1 1 Arhitectura cretană……………………………… 20 5 1 2 Pictura cretană…………………………………… 20 5 1 3 Sculptura cretană………………………………… 21 5 1 4 Ceramica cretană………………………………… 21 5 2 Arta miceniană……………………………………………… 21 5 2 1 Arhitectura…………………………………………21 5 3 Arta greacă peninsulară…………………………………… 22 5 4 Stilurile arhitecturii greceşti…………………………………22 5 4 1 Stilurile arhitectonice………………………………23 5 4 2 Acropole a Athenei……………………………… 25 5 4 3 Teatrele greceşti……………………………………26 5 5 Sculptura…………………………………………………… 26 5 5 1 Frontonul………………………………………… 27 5 5 2 Sculptura în rondbos……………………………… 29 5 6 Pictura greacă……………………………………………… 31 5 7 Ceramica greacă…………………………………………… 32 6 Arta etruscă…………………………………………………………… 34 6 1 Arhitectura etruscă………………………………………… 34 6 2 Sculptura etruscă…………………………………………… 35 6 3 Pictura etruscă……………………………………………… 36 6 4 Ceramica etruscă…………………………………………… 36 7 Arta romană……………………………………………………………38 7 1 Arhitectura romană………………………………………… 38 7 2 Sculptura romană…………………………………………… 41 7 3 Pictura romană……………………………………………… 41 8 Arta bizantină………………………………………………………… 43 8 1 Arhitectura bizantină…………………………………………43 8 1 1 Arhitectura laică şi militară……………………… 45 8 2 Sculptura bizantină………………………………………… 45 8 3 Pictura bizantină…………………………………………… 45 9 Arta arabă………………………………………………………………47 9 1 Arhitectura şi sculptura arabă……………………………… 47 10 Arta romanică……………………………………………………… 51 10 1 Sculptura romanică…………………………………………54 10 2 Pictura romanică……………………………………………55 10 3 Artele decorative………………………………………… 55 11 Arta gotică…………………………………………………………… 57 11 1 Arhitectura gotică………………………………………… 57 11 2 Sculptura gotică…………………………………………… 59 11 3 Pictura gotică……………………………………………… 60 11 4 Artele decorative……………………………………………61 12 Arta Renaşterii I - Introducere -………………………………………62 12 Arta Renaşterii II 69 12 1 Arhitectura Renaşterii 70 12 2 Sculptura Renaşterii 71 12 3 Pictura Renascentistă 73 12 3 1 Giotto 73 12 3 2 Masaccio 74 12 3 3 Sandro Botticelli 74 12 3 4 Piero della Francesca 75 12 3 5 Andrea Mantegna 75 12 3 6 Leonardo da Vinci 76 12 3 7 Raffael Sanzio da Urbino 77 12 3 8 Michelangelo Bonarroti 77 12 3 9 Tizian 78 12 4 Artele decorative ale Renaşterii 78 13 Concluzii 78 